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DEDICA 



Dedico questa raccolta di versi al mio amico 
Luigi Monti, uomo poliedrico di “multiforme 
ingegno ”, genio musicale dell ’opera lirica 
e in specie dell \operetta, grato di avermi 
suggerito lo studio di questo compositore 
e direttore d'orchestra di fine 800, c.d. 
minore ” ma soltanto a parole. 




INTRODUZIONE DELL’AUTORE 



Mi chiamo Sandro Boccia, sono nato a Roma il 14 dicembre 1946, mi 
sono laureato nelle facoltà di Giurisprudenza e di Scienze della Sicurezza 
economica-finanziaria, sono Generale della riserva della Guardia di 
Finanza, sono sposato con Franca Binda e ho una figlia di nome Cristina. 
Ho composto per farne dono a parenti e amici “Frammenti di Specchio” 
(1982), “Favole de Roma” (1988), “Amore, versi d’amore di fine 
millennio” (2000), “Favole, Amore e...Fantasia” (2006), “Oh dolci baci, oh 
languide carezze” e “Personaggi in cerca del...falso autore” (entrambi del 
2007), “Favole bestiali e divine: la morale da Esopo a...Boccia” (2008), 
“Roma tra miti e leggende” e “I miti nel mondo antico” (ambedue del 
2010), “Roma tra Enea e Virgilio” (2011) ,“Non Boccia(mo) questa 
Commedia!” (2012), “Il vino tra eros, arte e filosofìa” e “Il mito di Ulisse: 
da Troia ad Itaca e poi verso l’ignoto” (tutti e due del 2013) , “Giuseppe 
Verdi: il re del melodramma” (2014), “Giacomo Puccini d’astro musicale, 
degno erede di Verdi, del melodramma italiano” (2015), “Renzo e Lucia 
sposi: prom...ossi o boccia...ti?” , “Wolfang Amadeus Mozart: genio 
musicale, un mito!” (entrambi del 2016), “William Shakespeare: vita e 
opere del genio teatrale”, “Amami Alfredo, quant’io t’amo”, “Personaggi 
in cerca del falso...autore (dieci anni dopo)” ,“Ludwig van Beethoven: dal 
Chiaro di luna all’Inno alla gioia” (tutte e quattro del 2017) ed infine 
“Peter Ilic Ciaikoski: il Principe del Balletto”,“Gioachino Rossini: con un 
colpo di cannone largo alla musica in crescendo” e “Autori, opere e 
personaggi nella letteratura” (tutte e tre del 2018). 

“Emilio Usiglio: compositore e direttore d’orchestra “minore”, si fa per 
dire, di fine 800” è il titolo di questa mia nuova raccolta di versi in prosa 
rimata sulla vita e opere del grande musicista parmense. A quando risale la 
mia conoscenza del non tanto conosciuto compositore? Soltanto a quasi 
alcuni mesi addietro allorquando, dopo aver composto raccolte di versi 




sulla vita ed opere di grandi musicisti come Verdi, Puccini, Rossini, 
Beethoven, Mozart e Ciaikoski ebbi a domandare un dì a Luigi Monti del 
Conservatorio di Como quale personaggio della musica lirica avrei potuto 
“studiare” ed egli subito e senza esitazione alcuna, mi “indirizzò” verso 
Emilio Usiglio, compositore “minore” di fine 800, ai più, non solo a me, 
perfettamente sconosciuto. In tal modo attraverso documenti e carteggi, 
invero estremamente esigui, ho, in questa mia faticosa ma esaltante e 
piacevole ricerca, ripercorso resistenza dell’autore delle “Educande di 
Sorrento” che con la sua musica d’ispirazione rossiniana ha creato un 
universo sonoro di straordinaria suggestione regalandoci emozioni e 
commozioni. 

Ed ora la dedica, oltre gli affetti familiari più vicini, al lettore che sfoglierà 
queste pagine e, in particolare, a quello che avrà la voglia e il tempo di 
leggerle; un grazie, infine, alle persone care e amiche che hanno visto 
crescere giorno dopo giorno questi fogli e che mi sono state vicine: 
mancano in questo elenco di dediche ma non nel mio affetto. 

Ringrazio infine Luigi Monti, cui questa raccolta è dedicata, uomo di rara 
cultura musicale, per le parole che mi ha voluto rivolgere nella 
presentazione di questo mio lavoro e che credo, in tutta sincerità, di non 
meritare appieno, e il citato celebre Istituto che mi permette la 
consultazione di vari testi, la visione di dvd e l’ascolto di cd di musica 
lirica. 

E appunto e per ultimo, ma non per questo meno significativo, un sentito 
ringraziamento agli autori citati in bibliografia perché senza la 
consultazione dei loro testi, da cui ho tratto ispirazione attingendo a piene 
mani, questa mia opera non avrebbe potuto vedere la luce. 

Con il desiderio così d’esser soltanto uno strumento che permetta di 
carpire il magico messaggio più profondo che genera la musica in ogni 
tempo e luogo, nasce allora questa mia raccolta che se ci riuscisse anche in 
minima parte, questo è il mio augurio, avrebbe già raggiunto lo scopo 
donandomi un po’ d’intima soddisfazione. 

Concludo con il dire che se qualcuno, dopo aver letto questa raccolta 
(concepita per menti curiose di scoprire le corrispondenze fra musica e vita 
e la saggezza che diventa comprensibile all’orecchio pensante) sarà tentato 
di ascoltare qualche brano musicale di Emilio Useglio, ebbene farà dono a 
me, lusingato d’aver sollecitato un interesse così nobile, e farà anche e 
soprattutto regalo a se medesimo. 


Como, 20 giugno 2018 


PRESENTAZIONE 


Sandro Boccia è un uomo scherzevole nel senso pieno del termine: gli 
piace giocare in ogni momento del suo quotidiano rapporto con gli altri, 
non già per burlarsi di loro ma per esprimere un atteggiamento di 
autodifesa (sic!) dalle insidie della vita sminuendone l’impatto. Lo 
scherzo, spesso venato da ironia, è quasi sempre orchestrato su un gioco di 
parole basato per lo più da un intento canzonatorio senza mai offendere 
poiché non è questo il suo fine ma per far sì che la vita scivoli via, mai 
presa di petto, affinchè non faccia troppi danni per il tempo delle 
riflessioni per un comportamento a divenire. Perciò il nostro poeta non 
risparmia frecciatine sui “vizietti ed abitudini” decisamente non esemplari 
ma indulgenti nel proporsi come umane scorciatoie, tipiche all’indole 
romanesca, al fine di godere e far godere piccole soddisfazioni di ogni tipo 
ai sensi e in tutti i sensi. Moltiplica le occasioni d’esaltazione 
dell’esistenza quotidiana e cerca di far dimenticar tristezze e dolori dando 
spazio a gioie grazie all’immaginazione fantasiosa. Il nostro personaggio 
che è verseggiatore di copiosa vena ,dotato di una facilità straordinaria 
nel porre le parole in rima, ultimamente si è cimentato nell’esporre in 
prosa rimata la vita e le opere di Verdi, Puccini, Rossini, Mozart, 
Beethoven, Ciaikoski, e di Emilio Usiglio, oggetto della presente raccolta. 
Al riguardo parafreserei le parole di Ludwig quando ebbe ad affermare:” 
Ci son tanti principi reali ma di Beethoven c’è ne solo uno!” con queste: 
“Esistono tante pubblicazioni sul grande musicista russo ma nessuna è 
come quella del Boccia, in prosa rimata!” Assiduo frequentatore della 
biblioteca del Conservatorio di Como per le sue ricerche far la sua 
conoscenza è un “bene” ma attenzione un consiglio sincero: Sandro Boccia 
va preso a piccole dosi (direi da farmacopea) e quando non lo vedete in 
quanto in vacanza o ammalato, ebbene avrete la riprova che Iddio esiste 
veramente. Purtroppo ne sentite la mancanza! 

Como, 10 giugno 2018 



Luigi Monti 



AUTORITRATTO D’AUTORE 



Chi è Sandro Boccia? A dirvi il vero 
è un fuoco d’artificio senza paragone, 

una bocca di vulcano in eruzione, 
un tric trac d’esultanza, 
non per niente è generale di finanza, 
dall’estro musicale è un guerriero, 
con la mente sveglia da profeta 
e l’animo sensibile da poeta. 

Un tennista pescatore dall’argento vivo addosso, 
un puer aeternus vanitoso, istrione e narcisista, 
seduttore, generoso, laziale per nulla giallorosso, 
disponibile, ricco d’ansie e di talento: un artista! 
Ha un cervello con tante creazioni, 
un cuore con dentro tante emozioni. 
Quando ciparli quella mente ardente 
ti mette addosso una specie di corrente; 
come giocara dama lui ha le mosse pronte: 
arciere di battute ha come una corazza, 
sagittario è come un cavallo selvatico di razza 
che lo vedi andar con il sole in fronte. 

Così abbiamo un altro poeta trilussiano 
che parla come mamma sua: ossia romano! 
Siccome, si sa’, l’appetito vien mangiando, 
lui ci racconta tante stornellate in una botta e via 
sulla vita e musica di Usiglio che è una melodia, 
ricamato in lingua italiana e disegnando 
una vera sinfonia diversi con la rima; 
tutte le strofe perciò, dall’ultima alla prima, 
s’ intrecciano in una spirale d’ armonia 
sicché questo sogno diventa d’incanto poesia! 



IL PROLOGO 


La colpa non è mia se ho dato vita a questo tipo di stornello, 
responsabili son Belli, Pascarella, Trilussa, illustri maestri favolisti, 
a cui, oltre l ’indegna imitazione, son grato e faccio tanto di cappello, 
per il loro estro, genio e fantasia, virtù rare dei veri artisti. 

L ’arte di questi grandi è incentrata sull’esempio doveroso, 
che sempre tenta di guarir gli errori degli esseri mortali, 
trasformandoli così in saggezza con metodo operoso 
e con arguzia, ironia e satira pungenti come strali, 
in modo, per esempio, che sia giusto dir di no a chi pretende 
e a dar, invece, all ’umile che chiede poco o addirittura niente. 

Sul mito di Usiglio ho riscritto un ’antologia di storie piene di ricordi, 
che ti rifanno viver il passato con fascino, a cui non si può ’ esser sordi, 
correlandolo con la sua roboante musica, come un pirotecnico messaggio, 
raccontando vita e opere di questo “minore ” genio musicale, a volte contraddittoria, 
piena però di viva e d’ambigua umanità, al tempo stesso divina e un po’ miraggio, 
dove ogni sentimento umano, dall ’intraprendenza alla mollezza, 
dall’ardor alla viltà, dalla generosità all’ignavia ,lo dice delle sue opere la storia, 
ha trovato nella musica d’opera buffa una rappresentazione di bellezza. 

Entro pertanto dentro questo fantastico mondo favolistico, e a volte mistico, 
in punta di piedi, senza nulla pretender sotto il profilo artistico: 
al confronto di questi giganti, Belli e compagnia bella, faccio il nano, 
sentendomi, rispetto a questi pilastri, un granello di sabbia in una mano. 

Se son bravo? Lo direte voi sperando che legger questi versi non vi scoccia 
e con tanto affetto v’augura una buona lettura il vostro Sandro Boccia! 












PARTE PRIMA 



nr tali n fin»! 


LA CULTURA 
DEL MELODRAMMA 


IL MELODRAMMA 


Il melodramma, caro lettor, è quella specifica forma di spettacolo teatrale 
in cui i personaggi si esprimono con il canto e con la musica magistrale; 
quest ’\ultima ha la funzione limitata di accompagnamento e di supporto 
alle parole, ossia al testo scritto nel libretto, a cui non si può esser sordo. 
Nell’opera, invece, essa assume un ruolo fondamentale, giaccè da essa 
dipendono gli altri suoi elementi costitutivi che, non è promessa, 
nell ’ambito di un nesso inscindibile contribuiscono a dare forma metrica 
allo spettacolo teatrale. In tal contesto la componente letteraria e poetica 
ha anch ’essa un ruolo di importanza primaria. Già nella tragedia greca 
la poesia si univa alla musica, così pure nel Medioevo, scene d’ispirazione 
religiosa e profana erano accompagnati da ausilio musicale, che stellone! 
Il riferimento a modalità espressive antiche, non s ’andava mica alla cieca 
a quel tempo, non mancavano: è il caso del gruppo “Camerata fiorentina ” 
che usava riunirsi nelle dimore di nobili a Firenze, a Palazzo Bardi, per 
eseguir la propria musica. Questo gruppo s ’ispirava a un modello-vetrina 
mutuata dalla musica greca, eseguendo semplici melodie: ciò dette luogo 
alla diffusione di un genere di pratica musicale legata al canto, non logo, 
ove la declamazion per lo più di versi, affidata a un solista, accompagnata 
era dalla melodia degli strumenti. Con l’evoluzione arrivò, come una fata, 
la forma melodrammatica con la messa in scenadi due opere teatrali 
del poeta Rinuccini (1550-1620): tuttavia toccò al primo grande autore 
di opere liriche, Monteverdi, rovesciare la struttura, con tuoni e strali, 


del melodramma favorente la musica, che la “Camerata ”, a tutte le ore, 
aveva inteso far dipender dal canto e da parole. Tale svolta rapidamente 
fu accolta con un idonea soluzione per avere dal connubio musica-parola 
un risultato ricco di sviluppi per il melodramma grazie anche, non è sòia, 
alla concomitante apertura dei primi teatri pubblici. Fu nel XVIII secolo 
che il melodramma italiano raggiunse il vertice della popolarità 
con il compositore Antonio Scarlatti che contribuì a dare il battesimo, 
consistenza e coerenza alla sua struttura dando impulso così, ben si sa, 
ai primi successi e all ’affermazione dell \opera seria. Nel secolo successivo 
gli sviluppi del melodramma sorgono dalla scuola operistica napoletana, 
la cui produzione ebbe notevole risonanza a livello internazionale ben vivo 
diventando punto di riferimento per i compositori dell 'epoca, cosa sana, 
che dette origine anche all’opera buffa, proprio in ambiente partenopeo, 
che riuscì ad imporsi in parallelo con l ’opera di argomento eroico. 

Con l ’opera comica s ’avvia la diffusione di un genere, e non è un neo, 
leggero di teatro popolare pronto ad apprezzare la situazione burlesca, 
gradito anche agli aristocratici, anche loro attratti a dialoghi esilaranti 
ispirati alla vita quotidiana con carica satirica e spesso istrionesca. 

Lo spettacolo era incentrato sulla parodia o la satira di rappresentanti 
del basso ceto (garzoni, servette, ortolani), baruffe articolate secondo 
un clichè consolidato e messo a punto da librettisti, acuti osservatori 
dei costumi popolari, non mancando di lanciare strali a categorie di fondo 
considerate tabù, clero in primis e ceti sociali benestanti e conservatori. 
Accanto alla diffusione dell ’opera comica vengono allestite le originali 
commedie per musica le cui rappresentazioni avvenivano in privati palazzi 


e che segnano il preludio dell ’importante fase dei rinnovamenti teatrali. 

In tale fase evolutiva si colloca la scelta innovatrice di Metastasio a razzi: 
a questo poeta si deve, infatti, la rielaborazione sul versante della forma 
e dei contenuti, del nuovo profilo del melodramma mediante l ’,innesto 
degli elementi dell’opera comica. Il poeta-librettista trae dall’orma 
dell ’esperienza napoletana aspetti che gli consentono, non in modo mesto, 
d’attribuir efficacia nuova alla trama di tipo tradizionale. La sua “Didone 
abbandonata ”, assunta ad esempio del melodramma della trasformazione, 
presenta tratti significativi se si pensa al ricorrere del bilinguismo come 
division sociale in cui nobili e popolani interagiscono: da qui la diffusione 
in altre città musicali come Venezia con il suo Goldoni. Nell ’Ottocento 
l ’opera italiana fu dominata dal grande Rossini che portò l ’opera buffa 
all’apice della sua espressione e con il “Barbiere di Siviglia ”, a più di 100 
in cui l’orchestra aveva assunto un ruolo d’importanza, e non è zuffa! 

I maggiori esponenti del melodramma furono: Rossini, Bellini, Donizzetti 
e Verdi, e tra questi però primeggia il “paesano delle Roncole” per l’alto 
profilo di compositore e spessore artistico che lo fece assurgere ai tetti 
del firmamento e punto di riferimento di genere melodrammatico,un salto! 







IL MELODRAMMA TRA REUSTARAZIONE 
E RISORGIMENTO 


Il teatro drammatico italiano dell ’età romantica non produsse risultati 
di grande rilievo se paragonati a quelli raggiunti in altri paesi europei: 
benché i generi drammatici fossero in Italia al centro delle discussioni 
sul Romanticismo, mancarono testi di forte carica teatrale, veri nei, 
capaci d’imporsi sulle scene in modo duraturo, d’altra parte sono dati 
e non parole che anche le tragedie del Manzoni manifestarono passioni 
e valori letterari e poetici piuttosto che scenici e teatrali. Ecco che allora 
prende vita con maggior vigore il genere del melodramma, ed era ora, 
in cui il testo letterario rappresenta solo una componente e sulla scia 
di questo, si organizza anche il teatro non musicale; mentre però, evviva, 
per il primo è essenziale l Iniziativa degli impresari, per il teatro di parola 
è preminente l ’attività delle compagnie di giro con la figura, non sola 
ma centrale, dell ’attore con la sua espressività, con le sue doti personali, 
con una specifica modalità d’imporsi al pubblico che poi non son banali! 

L y OPERA ROMANTICA 

Il melodramma dell’800 realizza una teatralità assoluta che congloba 
tutte le componenti del linguaggio scenico ne Ila forza della musica 
e l ’opera trova la sua terra d ’elezione proprio in Italia, d ’intenditor roba, 


che è il luogo che vide nascere il melodramma. Consumatosi, è cosa fisica, 
il modello di Metastasio, basato sulla preminenza del testo letterario 
e della sua indipendenza dal discorso musical, l ’opera del 700, fatto vario, 
è distinta da una frattura tra il linguaggio poetico e quello musicale, 
anzi la musica tende a prevaricare la funzione del librettoche non vale. 
Tuttavia attraverso il lavoro soprattutto del librettista Lorenzo Da Ponte 
s ’era sviluppata la ricerca di una forza drammatica nuova, capace di dare 
vita a movimenti scenici intensi e di creare conflitti, intrecci a monte, 
tensioni fra testo e linee musicali: nell ’opera italiana dell ’800 a creare 
movimenti e contrasti scenici son le stesse voci cantanti, in un gioco 
di contrapposizioni, incontri, conflitti e la musica invade sempre l ’azione. 
Vien così superata la distinzione tra il virtuosismo dei cantanti, benone, 
concentrato nelle arie, e l \opacità del recitativo per un discorso in loco 
musicale unitario, ove il disegno melodico gioca un ruolo fondamentale 
per catturare in ogni istante l ’ascolto. Il teatro musicale diventa, perciò, 
non divertimento ma un ’esperienza d’intensa partecipazione passionale 
ed emotiva ed il libretto è oggetto di modifiche anche del musicista, lo so. 
In realtà l’opera italiana esprime una forza incontenibile, un eccesso 
sentimentale che l ’avvicina alle più grandi esperienze del Romanticismo 


europeo: essa fa circolare temi, miti, ideologie in pubblico, io confesso, 
vasto che comprende la borghesia con diffusione popolare con verismo, 
talché le situazioni, romanze e i pezzi celebri son conosciuti anche da chi 
non è mai andato a teatro. L ’opera in musica proietta insomma, lì per lì, 
l ’espressione romantica della passione verso una dimensione collettiva 
e una partecipazione corale, in modo suggestivo: essa riflette in sé 
il colore storico della Restaurazione e del Risorgimento in un Italia viva, 
ritratta nelle sue forze più generose, nei suoi valori morali, va da sé, 
ma anche nella sua irrazionalità e arretratezza. Trattasi dell \unico genere 
veramente nazionale e popolare, capace di penetrare nel tessuto sociale 
e nello stesso tempo del sol genere romantico italiano che sappia di solare 
e di affascinare la cultura europea e diffondere nel mondo, a mò di balia, 
un ’immagine tutta romantica del nostro Paese, della nostra bella Italia! 







IL MELODRAMMA NEGLI ANNI DELLA 
RESTAURAZIONE 


Negli anni della Restaurazione e del primo Romanticismo l \opera italiana 
è dominata dalle figure di Rossini, Bellini e Donizzetti; il primo, già attivo 
nell ultima fase del regime napoleonico, scopre un nuovo ritmo musicale 
Negli anni della Restaurazione e del primo Romanticismo l ’opera italiana 
è dominata dalle figure di Rossini, Bellini e Donizzetti; il primo, già attivo 
nell ’\ultima fase del regime napoleonico, scopre un nuovo ritmo musicale 
e attribuisce scarso rilievo al ruolo del libretto; il secondo vive una sana 
esperienza, troncata da morte precoce; il terzo raccoglie, un po ’ lascivo, 
le suggestioni di sensibilità romantica. I tre compositori, mica male, 
godono di fama anche fuor d’Italia. Rossini si trasferisce oltralpe, dove 
lavora su libretti francesi sin alla fine della sua lunga vita. Bellini muore 
a Parigi e anche Donizzetti, da ultimo, in quel terra lavora con il cuore. 

Il pesarese Gioachino, genio impetuoso, di gran vitalità, raccoglie il frutto 
d’una tradizione legata a forza drammatica, spumeggiante, non di lutto. 
Rossini s ’avvalse della collaborazione di librettisti, mediocri e disordinati, 
attingendo alla tradizione comica e romantica con temi dei più svariati, 
fra cui primeggiò Felice Romani che collaborò pure con Bellini (“Norma ” 


e “Sonnambula ”) e che compose per Donizzetti tracciando anche l ’orma 
deir “Elisir”,ove temi comicoromanzati hanno come sfondo la campagna 
lombarda con color vivaci. Il bergamasco Donizzetti, in pompa magna 
con il “Don Pasquale ”, volse anche alla tematica romantica attingendo 
al repertorio medievale del romanzo storico, come abil pittore dipingendo, 
su versi di Cammarano, la “Lucia di Lammermoor ” di Scott inglese. 

Un Donizzetti, spregiudicato e immune da pregiudizi moralistici, imposta 
il dramma sul triangolo d'amore (qui Renato Zero non centra), via posta 
proiettando il rapporto su sfondo storico che si colora di romanzo cortese. 



VERDI E IL ROMANTICISMO 


Nelle opere di Verdi ,il suo genio musicale e drammatico offre la sintesi 

più potente 

della sensibilità e della cultura romantica italiana , giungendo alla 

manifestazione 


più elevata del dramma musicale, estraniandosi al dibattito intellettuale 

possente, 

e adducendo a pretesto la sua scarsa cultura generale e di fatto la sua 

formazione 

di musicista e d’uomo di spettacolo, non abituato alle sottili dispute 

ideologiche. 

Dramma musicale, concepito come intreccio di passioni e ideali con 

movimenti 

carichi di valenze teatrali; le voci si scavano all ’interno di storicamente 

ambienti 

determinati, con concretezza superiore a quelli del romanzo di storie 

tragiche. 

I sentimenti dei protagonisti son sempre legati a ruoli sociali definiti, la 

relazione 

tra le diverse voci è sempre un rapporto di potere, radicato in un contesto 

preciso. 

Sulla scena si sviluppa una dialettica dell ’autorità e del dominio, in 

ambientazione 

politica e familiare, in cui l ’autorità è riconosciuta come valenza suprema 

per inciso. 

Le passioni amorose metton di continuo in dubbio gli equilibri, sembran 

travolgere 

ogni limite musicale, imponendosi con una sensualità dirompente, sebben 

ostacolate 

dall ’autorità e dai valori sociali, e l ’amore trasgredisca spesso l ’ordine 

morale 

e inevitabilmente richiami sui protagonisti la colpa e la punizione, come 

frustrate. 

Ma quanto più è vietato e colpevole, tanto più esso s ’esprime in forme 

assolute e sale 

come promessa di felicità illimitata, tragicamente interdetta e esaltata sin 

al trionfo 

della morte; trattasi di motivi tipicamente romantici, riassorbiti entro 

un ideologia 

moralistica che diffonde a livello popolare un linguaggio estremo delle 

passioni, via 

via fatto di formule convenzionali e schematiche che creano un 'ampia, 

come un tonfo, 


comunicazione romantica, rivolta al pubblico e non limitata alle èlites 

intellettuali. 

Inoltre, per la sua tematica e il suo color storico, l ’opera di Verdi assume, 

con le ali, 

durante il Risorgimento un valore politico di rilievo, tanto che il pubblico 

coglie 

spontaneamente nella sua energia vital uno stimolo alla libertà, all ’unità e 

raccoglie 

un richiamo alla lotta nazionale contro Vinvasore antro-ungarico, ove 

coglie coglie! 



IL LIBRETTO NELL ’OPERA DI VERDI 


Nell ’opera di Giuseppe Verdi il testo del libretto perde ogni autonomia 

rispetto 

alla partitura musicale, il linguaggio e la struttura son integralmente 

funzionali 

al movimento drammatico della musica; ma proprio per tal ragione, come 

di petto, 

il rilievo del libretto è tutt ’altro che trascurabile: esso delinea le ossature 

carnali 





date dal librettista al dramma, ai rapporti tra i personaggi, ai temi e alle 

situazioni 

che la musica trascina in ritmo potente. I librettisti verdiani son poeti e 

artigiani, 

secondo consuetudine, specialisti della poesia teatrale: sta al musicista 

scegliere 

il soggetto, in genere ricavato da opere letterarie o drammatiche. Son 

condizioni 

primarie che, per un tipo come il Maestro di Busseto, il compositore, brevi 

mani, 

sovrintende di persona al lavoro del librettista, suggerendo di tagliare, 

togliere, 

limare alcune scene, ovvero d’inserire delle arie in punti particolari, 

pretendendo 

che sian usate forme metriche e linguistiche necessarie a sostener il 

discorso musical 

che egli ha in mente. Al compositore spetta dunque il controllo e la 

responsabilità 

vera dell ’intero lavoro, sicché il poeta librettista è per davvero e, non 
fingendo, stretto collaboratore.; e, data l’importanza che i libretti verdiani 

han avuto là per là 

per la diffusione di tanti temi e modelli romantici, si comprende ben come 

Verdi 

abbia svolto un ruolo essenziale,anche se indiretta, nella cultura 

letteraria dell’800! 

Il Maestro raggiunge un ’intesa ideale soprattutto con il librettista 

Francesco Maria 

Piave con cui riuscì a produrre autentici capolavori: la collaborazione 

andò ’ a cento 

all’ora sin dall’inizio con l’ “Emani”, consolidandosi poscia con i libretti, 

evviva, 

“Macbeth ” “Rigoletto ” “La Traviata ” “Simon Boccanegra ” “La forza 

del destino ”. 

Pria di Piave nella sua prima attività Verdi lavorò soprattutto con 

Temistocle Solerà, 

poeta e musicista estroso, con opere recepite in chiave patriottica e neo- 

guelfa, sino 


alla rivendicazione di valori nazionali sostenuti da una tradizione 

religiosa ben vera. 

Alla collaborazione di Verdi con il più prestigioso librettista romantico, 

Salvatore 

Cammarano, si devon “La battaglia di Legnano ”, “Luisa Miller” e il 

capolavoro 

romantico “Trovatore ” in cui trionfa un ’irrazionalità distruttiva e,brilla 

come l'oro, 

ed esplode l ’impeto delle passioni, dolcissime, fosche e mortali. Negli anni 

delle ore 

ultime, quelli della maturità e della vecchiaia, quando la sua attività 

creativa potè 

svolgersi senza l \affanno degli “anni di galera ”, il Maestro scelse con 
massima cura i soggetti e, quasi per ogni opera, s ’avvalse di un librettista 

diverso: si va con un olè 

dai librettisti francesi per opere transalpine (“Vespri Siciliani” e “Don 

Carlo ” 

ad Antonio Somma (“Un ballo in maschera”). Per “Aida” si rivolse, come 

un tarlo, 

ad un prolifico e disordinato scritto lombardo, lo scapigliato Ghislamzoni 

mentre 

si realizza nelle 2 ultime opere (“Otello ” e “Falstaff”) una collaborazion 

avvincente 

con Arrigo Boito, scrittore musicista, uno dei maggiori esponenti della 

Scapigliatura, 

movimento letterario d’alto tenore, ben lontan dagli artigianal librettisti a 

dismisura. 














L 9 OPERA FRA REALTA 9 E ILLUSIONI 


Il 17 maggio 1890, data di nascita di "Cavalleria Rusticana” di Pietro 

Mascagni, 

rappresenta, nella secolare storia dell 'opera, un termine di riferimento 

assoluto: 

la rivoluzione di gusto che quelle trionfali recite al Teatro Costami di 

Roma con muto 

stupore accolte dal pubblico costituisce uno spartiacque dell ’ evoluzione, 

con bagni 

d'entusiasmo, del nostro melodramma che tra il 1870 e il 90 registrò un 

ventennio 

senza musica e senza poesia. Nel 1873 muore Manzoni e Verdi, dopo la 

fioritura 

dell'Aida (1871) si ritira in un lungo e corrucciato silenzio, interrotto con 

dorato cenno 

dalla rinascita con "Otello " (1877) mentre i giovani Mascagni e Puccini 

con armatura 

affilano le loro spade con cantate e messe e impegnandosi con le opere 

Ratcliff Guglielmo 

e Villi. L'Italia musicale ebbe una stagione di dibattiti, polemiche, ardor 

non fermo 

di rinnovamento solo vocale mentre imperversava il germanesimo 

wagneriano e così 16 

Ricordi credette d’individuare in Ponchielli Amilcare autor della 

"Gioconda " e lì per lì 

della sua celebre "Danza delle Ore", fra tante giovani promesse, il degno 

erede finacchè 

rappresentandosi la Cavalleria la routine di quegli anni vien letteralmente 

sconvolta, olè, 

e con l'atto unico di Mascagni, tratto da una novella di Verga, accesa 

vicenda d'amore, 

tradimento, vendetta e omicidio, vissuta in terra di Sicilia, si parla di 

superba rivelazione, 

di capolavoro, al limite del caso e dello scandalo; e il musicista livornese 

a tutte le ore 


divien all improvviso famoso e l ’opera varca in pochi mesi le Alpi 

mietendo, ben benone, 

successi e riconoscimenti critici ovunque, perfino in Germania e Austria, 

un successone! 



L ’OPERA DEI BASSIFONDI 


L inaspettato trionfo di "Cavalleria rusticana " ha come effetti immediati 
la nascita di drammi musicali a forti tinte, di ambiente popolare e plebeo 

con avallo 

di spiccate caratterizzazioni meridionali, si vedano i testi letterarie vergati 
di Capuana e di Verga, tra cui raggiunsero l’apice i "Pagliacci" di 

Leoncavallo, 

andati in scena a Milano nel 1892: ancora un intrigo di amore e morte fra 

guitti 

calabresi, che con "Cavalleria " costituisce "le sorelle siamesi del 

melodramma 

I principi di quello che sarà il verismo operistico son così posti ma, come 

pesci fritti, 

la predilezione per il teatro dei bassifondi, "da coltello" che colora 

d’intenso il dramma 

dura l’"espace d’un matin": già Puccini, con la sua 700ntesca "Manon 

Lescaut", 

appassionata e dolorosa, ma anche incipriata da minuetti e madrigali, 

avverte però 

il prossimo esaurirsi della moda, e con la successiva "Bohème" ritorna 

alle radici 













a una Parigi attuale con una storia sentimentale vissuta da giovani artisti 

spiantati 

e dalla sartina Mimi che muore circondata dalla commossa 

partecipazione di amici, 

quanto Manon era scomparsa nel desolato deserto della Luisiana con 

spasmi sospirati. 

Il mondo del proletariato meridionale cede il passo alla borghesia 

cittadina e ,da lì 

a poco, a ritratti di donne non più fragili ma a drammatiche eroine del 

mondo teatrale, 

come Adriana Lecouvreur, e a cantanti di forte personalità come Tosca e 

a nobildonnel 7 

come Fedora. Fuori d Italia la Belle Epoque celebra i suoi fasti musicali 

con Debussy 

e Ravel, con Strauss,Mahler e intanto da noi si afferma la stella d’un 

letterato ancestrale, 

raffinato e suggestivo come Gabriele D ’.Annunzio che investirà con la sua 

prorompente 

personalità tutto il panorama culturale italiano, teatrale e musicale 

(Fedra, la Figlia 

di Jorio, la Nave, Francesca da Rimini): Forma del decadentismo è perciò 

conseguente. 

E Puccini, dopo i capolavori di Manon e Bohème, non s ’adagia su moduli 

felicemente 

collaudati senza lasciarsi attrarre dalla sirena dannunziana ma s ’impegna 

stupendamente 

a rinnovar il suo teatro e il suo linguaggio che lo pone in parallelo con la 

cultura europea 

e lo colloca a pien diritto quale Verede del "grande vecchio" nella storia 

del novecento. 

Ed ecco l’esotico di "Madama Butterfly" e "Fanciulla del West", ecco il 

sadismo a cento 

all ’ora di Scarpia, la violenza di Jack Rance; e poi ancora il Medioevo, il 

fascino della 

religione, la commedia leggera ambientata a Vienna fino all’approdo al 

mondo della 

favola con "Turandot". Nessun musicista di teatro ha saputo documentare 

in eloquente 


maniera questo passaggio e di cultura come Puccini che sbaraglia tutti i 

concorrenti, 

definiti erroneamente "provinciali”, ben degno erede verdiano, come 

acqua di torrenti! 



L \ASTRO NASCENTE E L EREDE: PUCCINI 


Figura di punta del mondo operistico italiano a cavai tra 8e 900 Puccini 
prese le distanza proprio dalle due tendenze dominanti: quella prima 
verista e dannunziana poi; altrettanto arduo è collocare la sua personalità 

artistica 

nel panorama internazionale, in quanto la sua musica, pur nell’incessante 
evoluzione stilista, non presenta la tensione innovativa e incalzante 
di molti dei maggiori compositori europei del tempo. Inver Puccini 
si dedicò quasi esclusivamente alla musica teatrale e, al contrario dei 

maestri 

dell ’avanguardia 900tesca, scrisse pensando al pubblico curando con 

estri 

di persona gli allestimenti e seguendo le opere in giro per il mondo. 

Se dette alla luce solo 12 opere, comprese le 3 in un atto che compongono 
il "Trittico", fu per creare musiche vibranti e impeccabili che si 

affermarono là per là 

nei repertori dei teatri lirici del mondo: interesse, varietà, rapidità, sintesi, 
profondità psicologica, trovate sceniche son i fondamentali ingredienti 

della profonda "desiderata " 

del suo teatro e il pubblico, a volta disorientato dalle novità contenute 

nella teatrale 












musica, alla fine si schierò sempre dalla sua parte, al contrario della 

critica musicale 

che guardò il toscano con sospetto o addirittura con ostilità non del tutto 

malcelata. 






PARTE SECONDA 



EMILIO USIGLIO 








EMILIO USIGLIO: CHI ERA COSTUI? 


E’ stato un compositore e direttore d’orchestra, nato a Parma nel 1841, 
V8 gennaio e che morì a Milano l’8 (o il 7 o il 9) luglio 1910, salvognuno; 
studiò a Parma prima con Giuseppe Barhacini e poi con Giovanni Rossi, 
perfezionandosi a Pisa con Gustavo Romani e a Firenze con il Mabellini. 
A venti anni debuttò con successo come operista , a furor più che mossi, 
con la “Locandiera ”, tratta dall ’omonima commedia di Carlo Goldoni; 
dedido esclusivamente ai generi buffo e giocoso, la sua opera, a fiorellini, 
“Le educande di Sorrento ” trionfò (1868). Scrisse indi ‘‘La scommessa ” 
nel 1870 cui seguì nove anni dopo ‘‘Le donne curiose”, tratta anch ’essa 
dall ’opera dallo stesso nome dello scrittore veneziano. Come direttore 
d’orchestra diresse nel 1875 a Bologna la nuova versione, a tutte le ore, 
del “Mefistofele” di Arrigo Boito; nel 1876 la prima italiana dell’ Amleto 
di Thomas a Venezia e della ‘‘Carmen ” di Bizet a Napoli nel 1879. 

Nel 1882 Usiglio diresse il “Lohengrin ” di Wagner a Venezia, completo. 
La sua carriera, c ’è da dir, risentì di una progressiva sordità che, del 9 
la prova, lo portò a ritirarsi nel 1897 a Milano con la moglie, la cantante 
Clementina Brusa, che morì nel 1910, a poca distanza, seduta stante, 
di mesi dalla dipartita del marito, “minore” compositore ma affascinante! 






L 9 OPERA BUFFA E IL SOGNO IMPOSSIBILE DI USIGLIO 


Il nome di Emilio Usiglio viene ricordato soprattutto dal mondo 
dell’opera lirica per le direzioni d’orchestra: fu infatti la sua bacchetta 
per la nuova e fortunata edizione del “Mefistofele ”, a tutto tondo, 
di Arrigo Boito rappresentata a Bologna nel 1875 ma occorre in netta 
maniera la prima italiana della ‘‘Carmen ” di Bizet svoltasi nella città 
partenopea nel 1877. La sua produzione musicale e teatrale, ben si sa, 
è dunque passata in seondo piano, eppur meriterebbe ancor oggidì 
qualche accenno in più. Usiglio, classe 1841 e originario di Parma, lì 
per lì, non si limitò soltanto a comporre ma continuò a inseguire 
per tutta la vita in sogno, quello di far rivivere l ’antica opera buffa, 
modernizzandola ai suoi tempi. L ’aver vissuto nella seconda, a intuire 
bene, metà dell’800, non gli ha certo giovato, perchè, senza alcuna muffa, 
il genere giocoso aveva cominciato a mostrare segni di cedimento 
ancor prima della sua nascita. La sua formazione musicale, non a stento, 
cominciò ad appena cinque anni con lo studio del pianoforte, dell ’armonia 
poi appresa a Fidenza e il contrappunto insegnatogli a Firenze, una magia 
da Teodulo Mabellini. La predilezione per i lavori buffi fu immediata, 
nonostante gli insuccessi di compositori ben più celebri: basti pensare 
che nel 1840 (un anno prima che Usiglio nascesse), a bene osservare, 
Giuseppe Verdi era stato sonoramente fischiato alla Scala di Milano 
dopo avervi rappresentato “Un giorno di regno ”, opera buffa, insensata 
cosa, scritta durante i lutti familiari, consumati a uno a uno e man mano. 


E che dire del clamoroso fiasco che un ’opera gioiosa ebbe a subire 
al suo debutto romano, ossia del “Barbiere di Siviglia ” del pesarese 
Rossini? Come dunque riuscire a raggiungere le sue aspirazioni tese 
alla musica c.d. “leggera ”? L ’ispirazione non poteva che venire 
dalla tradizione, quindi da repertorio settecentesco della partenopea 
scuola e da quello soprattutto del genio musicale Rossini Gioachino. 



E a questo punto possiam dir che il filone, nato a Napoli, all ’inizio del 

e poi diffuso in tutta Italia e in Europa, a cento a cento, 

che i contemporanei chiamavano di preferenza “dramma gioioso ”, 

“dramma buffo ” o “commedia in musica ”, era grazioso 

ove insisteva l ’elemento tipico dell ’opera buffa ossia il soggetto 

comico e il fatto di utilizzare figure reali, in modo netto, 

come servi, popolani che parlano prevalentemente il dialetto, 

borghesi, nobili spesso decaduti, visti nel loro agire 

quotidiano. Di conseguenza se il tipo di vocalità 







dell \opera seria, impostato su personaggi mitologici, a ben udire, 
o della storia antica, tendeva all ’idealizzazione del bel canto 
identificandosi soprattutto nell ’evirato e nella voce ad incanto 
del soprano, e sulla vocalità dell \opera buffa che puntava su aspetti 
più realistici dando spazio al contralto e al tenore 
rinunciando in parte ai virtuosismi dei castrati a tutte le ore 
tendendo a una progressiva identificazione drammatica dei ruoli. 

Un ’altra caratteristica è lo sviluppo dell ’azione: a cuori 

aperti l’intreccio, terzetti s ’accorda sui duetti ; e nei finali 

d ’atti; le opere buffe di Rossini, tutte in due atti, a sali 

e scendi, sono sette a cui s ’aggiunge “Viaggio a Reims ”, una cantata 

che riprende molte delle caratteristiche tipiche del genere, una cannonata! 

La prima opera di specie è “L ’equivoco stravagante” (1811) 

che venne subito ritirata per l ’eccesso dei doppi sensi, 

cui seguì “La pietra di paragone ” l ’anno seguente, a cosa pensi 

caro lettor?, che conquistò, assieme a Stendhal, i milanesi con 53 

repliche. L ’anno successivo Rossini Gioachino, verità è, 

portò in scena “L ’Italiana in Algeri” (1813) e la seguente, senza eccesso, 

primavera “Il Turco in Italia ” che allora ebbe poco successo, 

sino all’apoteosi del 1816 con “Il Barbiere di Siviglia 

Un caso particolare è rappresentato da “La Gazzetta ”, una meraviglia, 

piena di irresistibili trovate e con musica d’alta qualità 

prese a prestito da altre precedenti opere non esclusa, ben si sa, 

l’Ouverture della “Cenerentola ” (1817), di gran successo là per là! 

Il modello dell ’opera semiseria è invece la francese “pièce larnoyante ” 


che, nei toni della commedia, accoglie elementi, seduta stante, 
patetici e anche tragici e non necessariamente comici. Peso 
massimo nelle scene tragiche ne “La Gazza ladra ” (1817), dramma reso 
celebre per il lieto fine e con ambientazione contadina 
in cui i protagonisti sono due innamorati e con manfrina 
un turpe seduttore e con il padre nobile della fanciulla 
(basso, cantante Filippo Galli) e un contrato en travestì, 
e a tal genere si può aggiungere “L Inganno felice ” lì per lì! 
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E per quanto concerne l ’opera in musica tra Rivoluzione e Restaurazione 

occorre dir che tra il pubblico che il 6 settembre 1791 

al Teatro Nazionale di Praga assisteva, salvognuno, 

all ’opera di Mozart “La Clemenza di Tito ”, alla perfezione, 

ci fu qualcuno che la definì una tedesca porcheria. 

Non se ne ha certezza ma sembra tuttavia 

che le parole furono dette, o comunque condivise, 





da Maria Luisa di Borbone, moglie di Leopoldo II, 
il nuovo imperatore d ’.Austria proclamato e che mise 
in testa anche in quei giorni la corona di Boemia, giocondo. 

Accusare di ciò proprio Mozart, il più italianeggiante 
dei compositori austriaci dell ’impero era un po ’ stravagante. 

Maria Luisa era la fi glia di Carlo VII, re delle due Sicilie, 
il monarca che aveva creato il Teatro San Carlo di Napoli a briglie 
sciolte: ecco la ragione di tale singolare affermazione 
atteso che l ’opera seria, stranamente e non per benone,, 
rassomigliava più a un \opera buffa: insomma stava 
cambiando l ’opera così come il pubblico che la rappresentava. 

In altri termini l’opera c.d. seria era ormai “superata” 
dal dinamismo dell ’opera buffa e va ricordata 

a tal proposito la composizione “Il matrimonio segreto ” di Cimarosa, 
fresca, odorosa, frivola che s ’apre a maggio come una rosa. 

E’ pur sempre la musica alla fine o meglio la drammaturgia 
musicale a determinare il successo e alla strada indicare 
che dovrà seguire il melodramma italiano, a ben guardare, 
nell’epoca, caro lettor, dal nascente Romanticismo, una magia! 






Il termine “farsa” può far pensare, senza lirismo, 
ad uno spettacolo di esilarante comicità impostato, 
in personaggi che, secondo la definizione di in dizionario, 
sono “macchiette ridicole Insomma, certo è il dato, 
l ’oggetto della farsa è solo di piacere che è straordinario 
saper ottenere ogni cosa, travolgente e inusitata, 
caratterizzata da rapidità, naturalezza, azione e caricata. 

Farsa il cui nome deriva dal latino “farcire ” 

ossia riempire con la qualità dell Insieme, mira 

come in gastronomia “farcia ” equivaleva dire 

paticcio succolento. Abbiamo così in tante rappresentazioni 

al San Moisè e in tanti altri teatri veneziani, a gradoni, 

un panorami di situazioni che vanno dalla “burletta 

in musica ” “L Incantesimo senza magia ”, inver negletta, 

o “La bottega del caffè ” ovver della “Nubile Pamela 

soggetti variegati e ambientati nella borghesia-/àvela 

di contadini, ortolani in chiave grottesca e con la presenza 

di pochi nobili messi in ridicolo a cominciar, un ’essenza, 

dal nome (conte Orgasmo, conte Lumaca) con azioni 

rapide, mimiche che permettevano l ’esibizione e alle tentazioni 

di attori-cantanti di porre in evidenza le loro qualità. 

Rossini si fece le ossa proprio al San Moisè, come ben si sa, 
dedicando a quel teatro non sol la sua “prima opera ” “La cambiale 
di matrimonio ” (1810) ma anche altre quattro farse, tale e quale, 
come “L’ingannofelice” (1812) che travalicava i confini 


giungendo in Austria, Germania, Francia e Spagna. Destini 
comuni poi alla “Pietra di paragone ” (1812) e alla “Italiana 
in Algeri” (1813), al “Tancredi” (1813) e in quello, non cosa strana, 
dell \opera serie che determinarono la nascita del mito rossiniano 
con le tante repliche della “Gazza ladra ” (1819) che non da nano 
ma da gigante compositore della “Cenerentola ” fiabesca 
trasformarono poi le tante Sinfonie premesse a quelle 
c.d. operine (“La scala di seta ” 1812), piene di sorelle 
geniali invenzioni e a spiritosità d Invenzione. Un ’orchestrazione 
ricca, variegata, complessa, piena di trovate in un mondo 
di appassionati dell \opera in musica, così attaccata alla tradizione, 
una novità che può riuscire, nel miracolo a tutto tondo, 
di mettere d \accordo anche una regina alla perfezione 
e un uomo del pubblico che aveva vissuto addirittura una rivoluzione! 
Ritornando al nostro Emilio Usiglio semplice era il suo ragionamento: 
non si poteva che dar precedenza all ’òpera buffa italiana, vale a dire 
la più genuina in assoluto dal punto di vista musicale, leggera come vento, 
e quindi perfetta per il carattere dei connazionali. Ecco che allora 
si comprende il suo debutto teatrale: il compositore emiliano a non finire 
si affidò a uno dei lavori più conosciuti di Carlo Goldoni, alla buonora, 
la già citata “Locandiera ” mentre il libretto fu curato da Giuseppe Barilli, 
opera rappresentata al Teatro “Vittorio Emanuele” di Torino nel 1861. 

Un precedente importante risaliva addirittura al 1773 quando salvognuno 
Antonio Salieri si era cimentato con la stessa fatica e come aghi e spilli 
in dei pagliai c ’è da dire che d’entrambe le opere si sono perse le tracce 


con il passar del tempo. E non suscitò entusiasmi maggiori il lavoro 
successivo, “Un ’eredità in Corsica ”, in scena, lettore caro, bontà loro, 
per la prima volta al Teatro Santa Radegonda di Milano nel 64 e a facce 
gaie invece “Le educande di Sorrento ” (“La figlia del Generale ”, non è 
mia figlia però) che debuttò al Teatro Alfieri di Firenze nel 1868 riuscì 
tale opera a conoscere momenti di vero e incredibile successo, tanto è 
vero che s ’interessarono al melodramma in parola molti impresari lì per lì 




anche stranieri. La musica è tipicamente rossiniana e forse questa fedeltà 
tardiva al compositore pesarese influì sul mantenimento del successo. 

Il medesimo discorso vale per “La scommessa ” in scena al fiorentino 
Teatro Principe Umberto nel 1870 e “Le donne curiose” che per benino 










debuttò al Teatro Reai di Madrid nel 1879, senza dubbio, è in effetti verità, 
l ’opera più conosciuta di Usiglio. Trattasi di lavor pieno di gran successo, 
ancora una volta di musica ispirata da una commedia del citato autore 
veneziano, un genere che sul finire degli anni 70 dell ’800, e a tutte le ore, 
non poteva ancor aver presa come moltissimo tempo prima. Si può parlar 
di certo di un sogno impossibile ma bisogna anche esser onesti, a guardar 
bene, nei confronti del nostro Emilio. In effetti il melodismo delle sue note 
appare più aggraziato e ben congegnato, senza dimenticare, a chiare note, 
il tipico “calore ” italiano e l ’allegria più che sincera, ingredienti, lettore 
caro, che non potevano mancare in lavori del genere: ecco la ragione vera 
del suo repertorio attivo per diversi anni, la freschezza di quanto, a ore 
tutte, aveva composto fu dalla sua parte ma le vicessitudini tormentose 
della sua vita non risultarono certe utili nell ’agevolargli la carriera. 

In particolare Usiglio non abbandonò mai certe tendenze bohemien a jose 
e nemmeno la smodata passione per gli alcolici: la fiducia degli impresari 
venne a meno e in più si aggiunse anco la sfortuna con l udito che diminuì 
in maniera progressiva. L ’ultima opera fu “Le nozze in prigione ” messa 
in scena al Teatro Manzoni di Milano nel 1881, in effetti a spenti fari, 
mentre rimase inedita “La guardia notturna ”. In aggiunta, fu promessa 
e così nacque grazie al suo intervento in collaborazion con altri musicisti, 
ovvero Bacchini, Dechamps, Felici, Gialdini e Tacchinardi, davver vispi, 
l’opera “La secchia rapita’’. Il ritiro avvenne nel 1897 con ultimi anni 
d’esistenza condotti in modo piuttosto modesto con la moglie ed affanni, 
il soprano Clementina Brusa, senza poi alcuna partecipazione alla vita 
musicale della città di Milano in cui si era insidiato. Vita non infinita 


che s ’interruppe per entrambi nel 1910 ma il sogno impossibile continuò 
a vivere. Nella Gazzetta Ufficiale del Regno d’Italia del 15 marzo 1911, 
infatti, si può leggere questa disposizione: “Il conservatorio, ben lo so, 
di musica di Parma è autorizzato ad accettare l ’eredità lasciata in favore 
suo dalla signora Clementina Brusa, vedova del maestro, a tutte le ore, 
Emilio Usiglio, perché venga istituito un premio da conferire ogni triennio 
in seguito a concorso ad un giovane maestro italiano che abbia scritto 
un ’opera di carattere gioioso questo il documento redatto dritto dritto! 
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US1GLI0 VISTO DA VICINO 



GRAN BELL , UOMO CONQUISTA TOR DI CUORI 


Il presente studio trae origine dal riordino del materiale documentario 
relativo a Emilio Usiglio, conservato presso la sezione musicale scenario 
della Biblioteca Palatina di Parma; e in tal occasione è stato possibile 
venire a conoscenza di lettere sconosciute che testimoniano in sensibile 
maniera l ’importanza di un musicista per decenni trascurato ma che, 
ai suoi tempi, godette di fama e di considerazione. Emilio Usiglio, è 
vero, nacque a Parma l’otto gennaio 1841, figlio dell’avvocato Ciro, 
illustre esponente di una famiglia israelita che risiedeva proprio in giro 
del suo tempo in strada Marconi, la ex via degli Ebrei in località 
San Lazzaro, nella monumentale villa ancor oggi soggetta, là per là. 
a tutela. Il Ducato di Parma e Piacenza all ’epoca, dopo il Congresso 
di Vienna, era governato dalla figlia dell’imperatore d’Austria, Maria 
Luigia, già sposa del Bonaparte e vedova del generale, non fesso, 

Adam von Neipperg, protettrice di arti e di cultura, non da botta e via. 




La giovane Asburgo, sin da bambina alla corte imperiale austriaca, aveva 
appreso la musica e una volta giunta nel territorio, cercò di appoggiare 
ogni pratica strumentale e vocale. La città in quegli anni era, a guardare 
bene, assai viva grazie alla presenza a corte di personaggi altamente 
significativi (Paganini e Verdi) e in virtù di molte accademie che sapevan 
di “canto e suono ” animanti le serate. A tali riunioni frequentemente 
intervenivano nelle vesti di esecutori, oltre ad alcuni professionisti, Maria 
Luigia con gli esponenti più in vista della nobiltà e dell \aristocrazia locale 
e in ogni famiglia rispettabile si praticava l ’esercizio strumentale, suvvia, 
o l ’attività vocale e il pubblico teatrale era già allora temuto dai cantanti 
che si esibivano in palcoscenico. Nel 1829, a suggello di questo interesse, 



era stata inaugurata persino una nuova sala per gli spettacoli andanti 
a sostituire l Inadeguato Teatro Ducale: la struttura aveva con messe 
in scene di “Zaira ” di Bellini e in città si registravano presenze d’illustri 
strumentisti, direttori d ’orchestra e compositori apprezzati con lustri 
anche dalla famiglia Usiglio, proprietaria di un palco di terzo ordine. 







Per volontà degli Asburgo, inoltre, nel 1819 nell’Ospizio delle cittadine 
arti era attiva una scuola di musica i cui allievi venivano con buon ordine 
utilizzati sia per i riti sacri della cappella ducale di San Lodovico che 
per gli spettacoli teatrali o di corte. Il giovanissimo Usiglio, considerata 
la promettente inclinazione per la disciplina protetta da Euterpe, data 
certa, a soli 5 anni fu affidato per lo studio del pianoforte al maestro 
Giuseppe Barbacini, musicista dall’intensa attività piena d’estro, 
postosi in luce nella primavera del 1843 qual maestro concertatore 
del “Nabucco ” del bussetano Verdi nel teatro cittadino e a tutte le ore. 
Probabilmente però non ebbe modo di frequentare la locale scuola 
di musica in quanto ebreo, così come accadeva solitamente, senza sòia, 
e come nel Ducato era capitato pure al giovane israelita Guastalla 
il cui padre era stato aspramente redarguito e minacciato, non ben bella, 
dalla polizia per aver osato chiedere l’iscrizione alle scuole pubbliche. 
Usiglio proseguì gli studi a Borgo San Donnino, l’odierna Fidenza, 
con il rinomato Giovanni Rossi che gli impartì lezioni con tanta pazienza 
di pianoforte e armonia: l’insegnante era allora concertatore della ducale 
orchestra parmense e di lì ad alcuni anni avrebbe rivestito un ruolo 
significativo nel territorio anche a livello didattico. Il nostro figliolo, 
trasferitosi con la famiglia a Pisa, si perfezionò quindi sotto la guida 
di Gustavo Romani e infine, a Firenze, si avvicinò al contrappunto 
e alla composizione con Teodulo Mabellini, maestro della locale Scuola 
di Musica. Contemporaneamente si dedicò all ’aritmetica giusto appunto 
ragionata e all ’algebra, grazie agli insegnamenti impartitigli, senza sòia, 
dall ’illustre matematico Angiolo Forti, autore di alcuni diffusi trattati 


scientifici, non trascurando peraltro lo studio del francese che imparò 
ad utilizzare in maniera sicura e spigliata. Forte del bagaglio, certi dati, 
culturale acquisito il musicista ottenne un primo successo, ciò ben lo so, 
compositivo il 5 settembre 1861 al Teatro Vittorio Emanuele di Torino 
con la “Locandiera ” tratta dalla commedia goldoniana su testo di Barilli. 



LA LOCANDIERA 

MELODRAMMA GIOCOSO IN QUATTRO ATTI 

PAROLE 

M GIUSEPPE BARILLI 

MUSICA DEL MAESTRO 
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p»r la prima valla in farina 

AL TEATRO VITTORIO EMANUELE 

L'estate dell'anno 1861 



A Parma la composizione, diretta da Giovanni Rossi il 4 giugno dell ’anno 
seguente, stando alle affermazioni del revisor degli spettacoli, con affanno 
riportò esito “cattivo ”, mentre per Usiglio, presente in sala, la serata 
risultò soddisfacente nonostante i pregiudizi del pubblico pronto, è stata 
confermata la vicenda, “con il fucile in mano per ammazzarlo ”. L ’artista 
aveva da poco compiuto i venti anni ma si rivelava già, a tutta bellavista, 
promettente compositore. Il prestigioso lavoro fu seguito da “Un ’ eredità 
in Corsica ” e dal melodramma gaio in 3 atti “Le Educande di Sorrento ” 
su testo di Raffaello Berninzone. Quest ’ultima opera ottenne, ben si sa, 
clamorosi consensi di pubblico anche a Milano nel 1870 e ,come vento, 



per anni costituì un importante cavallo di battaglia del buffo Baldelli; 
di lì a poco il lavoro fu presentato pure nell ’edizione variata, ben belli, 
per pianoforte di Giovanni Martinenghi e popolare divenne l ’aria suvvia 
“Un bacio rendimi”, nota ovunque: l’opera andò in scena anche a Parma 
nell’estate del 1870 sempre sotto la direzione di Giovanni Rossi con calma 
continuando a esser applaudita da un teatro all’altro, dal salotto alla via! 



Da quel momento Usiglio andò affermandosi in maniera crescente 
con la concertazione e messa in scena di nuovi lavori volti al recupero 
dell ’opera comica nessuno mancava di ossequiare e render appariscente 
omaggio al maestro che appariva sempre compito, vestito con eleganza, 
alto, massiccio, con folta barba nera, un po’ stempiato, con fragranza 
così come venne immortalato in litografia dai fratelli Doyen torinesi. 

Il 6 luglio 1870 a Firenze, al Teatro Principe Umberto, con ben cortesi 
consensi, fu la volta de “La Scommessa ” su testo di Benedetto Prado, 
seguita nella primavera del 1872 dal grande successo di “La Secchia 




rapita ”, lavoro scritto in collaborazione con i musicisti, inver in grado 
d ’esser applauditi, Cesare Bacchini, Ettore De Champs, la “vecchia ” 
volpe di Raffaello Felici, Gialdino Gialdini e Guido Tacchinardi (l ’ala 
della Juventus non centra). Pur lontano da Parma, Usiglio non era 
dimenticato dai concittadini che il 30 novembre del 1877, in una mera 
iniziativa di saggio di canto corale, misero in programma un coro 
e una marcia trratte da ‘‘Le Educande di Sorrento E così, bontà loro, 
nel febbraio del 1879 andò in scena a Madrid l’opera ‘‘Le donne curiose 
su testo di Angelo Zanardini, la cui aria ‘‘Io son come l ’ape ” e il duetto 



“C’è un modo semplice” divennero subito noti: l’opera fu rappresentata 
anche a Milano al Teatro Del Verme nell ’agosto dello stesso anno, a jose, 
e a Parma in ottobre. La critica italiana in verità contestò, presto detto, 
la mancanza d’originalità musicale che in molti punti rimandava a strati 
Rossini, Donizetti, Ricci e Petrella, autori dei quali venivan ripresi variati 
alcuni motivi con grazia e garbo ma senza particolari apporti personali, 


ma come non perdonare al nostro Emilio questi piccoli peccati veniali? 
Seguì nella quaresima del 1881 al Teatro Manzoni di Milano il dramma 
melodico buffo “Nozze in prigione ”, sempre su testo di Zanardini, seguito 
da “La marièe du mardi gras ” di Labiche. Il lavoro, curato con fiamma 
ardente, fu modificato e ne venne rinnovata la strumentazione: su invito 
incalzante del pubblico il Nostro fu lodato come “uno dei più ingegnosi 
scrittori d’opere buffe” ma si contestò ancor il fatto di “mandare, a josi, 
volentieri la sua Musa a spigolare in campi altrui insomma considerata 
fu la sua musica piccina, vispa, graziosa, assai dilettevole e divertente! 
Usiglio, oltre a un \ultima opera, “La Guardia notturna ” ossia “La notte 
di San Silvestro ”, composta nel 1896 e, a quanto si sa non rappresentata, 
scriveva musica da camera e richiesto pur per romanze e balli e “botte ” 
alternando alla composizione l ’attività direttoriale in maniera brillante 
ed emergendo nella realizzazione delle opere verdiane, seduta stante! 





Nel 1887fu sul podio a Modena per “Otello ” e, nel 1891, nonostante 
fosse di religione ebraica, impugnò la bacchetta a Orvieto per la Messa 
del grande bussetano riportando il consueto successo. Tra le sue direzioni 
memorabili vi fu pure il “Mefistofele ” di Boito rinnovato, a buon gradoni, 
e la prima italiana delT “Hamlet” di Thomas col libretto, lettor confessa 
che non lo sai, tradotto da Achille De Lauzières. L \opera fu poi ripresa 
alla Fenice con Usiglio sul podio il 6 .1. 1877; Emilio diresse a presa 
diretta una delle prime rappresentazioni della “Carmen ” di Bizet 
al Teatro Del Verme di Milano nel novembre del 1880 e la sua esecuzione 
venne giudicata eccellente pur dai critici più esigenti, opera per benone 
ripresentata nel maggio seguente nell Esposizione Musicale, verità è! 

Tra i lavori maggiormente significativi diretti con esito trionfale vi fu 
infine nel 1890 a Firenze la prima di “Cavalleria Rusticana ” di Mascagni. 
La carriera di Usiglio subì anche un intoppo a seguito di uno spiacevole 
incidente capitatogli a Perugia: stando a quanto riferito con ingannevole 
e poco credibile modo dal conte Gino Monaldi, appassionato di ragni 
e musicologo, nell’agosto del 1872 (in realtà nel 1874) il nostro Maestro 
avrebbe dovuto dirigere “Aida ” di Verdi allestita per la riapertura 
del Teatro Verzaro, ribatezzato Morlacchi. C’è da dir che con estro 
nel cast spiccavano Antonietta Pozzoni e Maria Waldmannm, a dismisura 
cantanti tra le più apprezzate in quel momento: grande aspettativa 
si respirava nell ’aria anco perché a Modena il lavoro non aveva sollevato 
entusiami e in quella circostanza il pubblico, deluso, aveva auspicato 
la presenza di Usiglio, il sol capace di risollevar la stagione in alternativa. 
Le speranze degli appassionati andarono deluse perché, sempre secondo 


le affermazioni del Monaldi, l ’artista, tra lo sconcerto degli organizzatori, 
la sera della rappresentazione non fu in grado di salir sul podio perché 
ubriaco, sostituito dal giovane Luigi Mancinelli, ingaggiato, verità è, 
quale violoncellista e maestro al pianoforte e, atteso che erano, a colori 
accesi, presenti l \editore Giulio Ricordi e Jacovacci, impresario romano 
del Teatro Apollo, il giovine direttore fu ingaggiato così seduta stante. 



A dispetto di quanto riferito par invece che le cose non siano, brevi mano, 
andate in tali termini: in effetti Usiglio diresse le varie recite all’istante 
e senza alcuna esitazione in modo encomiabile, talvolta anche con l ’aiuto 
di Mancinelli e, nella circostanza, il malizioso conte, già aduso a infiorare 
episodi con particolari piccanti volti a incuriosire il pubblico, a guardare 
bene, non seppe resistere alla tentazione di metter in cattiva luce con fiuto 
malevole il nostro Emilio, peraltro buon bevitore, tentando di offuscare 
la sua fama di compositore e di direttore d’orchestra. Poi la discutibilità 
delle sue affermazioni s ’incentra sulla erroneità della data, ben si sa, 









e indi dal fatto che i periodici del tempo, primo tra tutti la severa Gazzetta 
musicale di Milano non fecero alcun cenno all ’incidente descritto in fretta 
dal Monaldi anzi indirizzarono all ’Usiglio elogi incondizionati ripetuti 
alla rappresentazione fiorentina e in tal modo il musicista, sia a liuti 
si a bacchetta, sia a Perugia che in Toscana, fu gratificato da ovazioni 
trionfali che gli permisero di lavorare per anni con successo, a gradoni, 
in teatri di primaria importanza e ancora nel 1893, richiesto a Firenze 
per le belliniane “Straniera ” e il “Pirata ”, veniva ricordato non da lenze 
ma come “uno dei più illustri maestri che onoranl Italia ”, non da niente! 
Nel 1884 Emilio concorse al posto di direttore del Liceo Musicale torinese 
che, nonostante il suo prestigio, vide vincitore Giovanni Bolzoni in arnese; 
intanto continuava a circondarsi di illustri personaggi e di avere cordiali 
rapporti con i conterranei Boito e Verdi, con cui condivideva conviviali 
e momenti di svago. Verdi poi teneva in gran considerazione i pareri 
dell’amico e a assecondarne le indicazioni in occasione dell’allestimento 
del “Falstaff”, andato in scena alla Scala nel 1893, mentre, a forieri 
attesa la vastità della sala per un ’opera comica, era stata, come vento 
legger, avanzata l’ipotesi di rappresentar il lavoro al Niccolini fiorentino. 






Considerata la fama del Maestro alcuni interpreti che avevano, da vicino, 
la fortuna d’ottenere un ’audizione dal “Cigno di Busseto ”, a Usiglio 
chiedevano una lettera di presentazione e persin Gnaccarini, noto tenore 
non s ’ accontentò d’i uno scritto d’encomio firmato dal poeta maggiore 
Carducci ma, quale biglietto da visita, si fece approntare (un consiglio?) 
una certificazione relativa alle sue ottime interpretazioni di Nabucco, Aida 
Falstaff e Macbeth. Amico di Puccini e del compositore e direttore Baci, 
Emilio fu con lor in relazione soprattutto tra il 1890 e il 1895 (una sfida?), 
gli anni dei suoi maggiori successi in cui lavorava senza tregua con rapaci 
sforzi nei principali teatri dell ’Italia settentrionale. Del grande lucchese, 
colui che ebbe a dir che gli necessitava di cogliere fiori da giardini diversi 
per trovar svariate ispirazioni (formidabile donnaiolo) seguì dal 1898 
la composizione di “Tosca ”, opera che si rilevava capolavoro da imprese. 
Usiglio fa amico altresì di Arturo Toscanini al quale proponeva, un ’48, 
le sue migliori allieve, e non mancò di tenere vari rapporti, a tutti versi, 
con Alberto Franchetti, figliolo del ricco barone israelita Raimondo. 






La sua fama al tempo varcava i confini della Penisola, inver a tutto tondo, 
ed egli veniva interpellato anche da personalità d'oltralpe: Uli Schanz, 
letterato che aveva presentato l’”Aida ” di Verdi, propose la traduzione 
pure delle “Nozze in prigione ”, opera che suscitava fanatismi e guadagni. 
In particolar i lavori giovanili di Usiglio suscitavan l \interesse per benone 
degli editori e anche Cari Schimd Tedeschi, rappresentante, a tutti bagni 
musicali, a Bologna e a Trieste la ditta Ricordi, interpellò il noto maestro 
riguardo alla ripresa di “Un ’eredità in Corsica Il parmense musicista, 
forse per motivi legati alla propria carriera, visse scapolo in bellavista 
sin all'età di 51 anni e solo nel giugno del 1892 sposò a Firenze il soprano 
Clementina Brusa, cantante che da allora abbandonò i teatri stando mano 
nella mano per seguirlo nei suoi spostamenti. Le allieve del marito e vari 
personaggi dello spettacolo che frequentavano la sua casa un piacevole 
ricordo serbarono come “la buona signora Clementina ”, socievole 
e al tempo stesso riservata e discreta all ’ombra del consorte. E Usiglio 
ebbe rapporti amichevoli anche con la cognata Giuseppina, detta Pinella, 
moglie d'Emilio Spagnolo, soprannominato Nenello, che, cosa assai bella, 
rivestiva il ruolo di corrispondente dell'Union Sarda presso “La Tribuna” 
organo d’informazione filogovernativo, di grande tiratura, salvognuna! 
Caro lettor immagina, grazie alle relazioni del cognato, come Usiglio 
fosse agevolato nella sua attività artistica oltre a conseguire la nomina 
a “commendatore ” e a “ufficiale della corona ”. Fu sempre lo Spagnolo 
a metter in contatto il maestro con il conte Monaldi musicologo, solo 
poche righe addietro già citato e così attesa la sua rinomanza era benvisto 
in tutte le agenzie, interpellato da librettisti, strumentisti, compositori. 


E in occasione delle nozze d ’argento della Regina Margherita di Savoia, 
cultrice dell ’arte musicale, la sovrana fu festeggiata, tra l'altro, “avoja ” 
come si dice a Roma, con un album con i ritratti dei migliori cantanti 
e maestri di musica compreso quello del Nostro. Ma la sua carriera ormai 
volgeva alla fine e, per l ’insuccesso al Teatro Filodrammatici più che mai 
e soprattutto a cauda dell ’incipiente sordità, il Maestro decise di lasciare 
e abbandonar del tutto la propria attività artistica, e a ben osservare, 
ritirandosi dai palcoscenici, nonostante un progetto andato poi in fumo 
per una stagione musicale al Teatro di Pescia con l ’impresario Lisciarelli. 



Accusato d’insolvenza del contratto fu quindi minacciato di denuncia 
ma si giunse poi a un compromesso con l ’obbligo di comporre romanze 
per canto e pianoforte. Dall’autunno del 1895 il Maestro, da balli e danze 
ormai lontano, si era stabilito definitivamente a Milano, ove polenta uncia 
era di casa, in via del Crocefisso nr. 27 e qui tenne sino alla morte una 






prestigiosa scuola di canto ma fu colpito da ristrettezze, invero più d una, 
economiche e per reperire denaro dovette vender, davver dispiaciuto, 
la sua preziosa raccolta di francobolli. Appassionato di fotografie rare, 
autografi e scritti di illustri personalità musicali, fu per anni, è risaputo, 
in contatto con Stefano Festa, erede della zia, contessa Francesca Maffei, 
condividendo la passione per il collezionismo. Il contatto, non da babbei, 
con le allieve era assiduo e quelle che avevan le doti per calcare la scena 
si lamentavano con lui per il fatto che l ’esito delle rappresentazioni 
non dipendevan soltanto dalle loro voci ma anche dalla claque, a gradoni, 
pagata per fischiare o per far trionfare il lavoro allestito in gran vena, 
cosa comune anche agli organi di stampa. Lettor sappi che le cantanti 
mettevano al corrente il maestro dei doni ricevuti al termine delle recite 
e delle delusioni suscitate dal mancato ricevimento di regali importanti. 
Era solito fra di lor sfoggiar la propria abilità cantando arie non presenti 
in partitura e a tal proposito Andreina Coccetti, dopo la cavatina a lenti 
note del “Barbiere ” non mancò di inserire una bella arietta di Marchesi. 
Tra le artiste particolarmente care alTUsiglio figuravano Cernuschi Lina 
e Ada Bonnet,primedonne, che si rivolgevamo al compositore, ad accesi 
fari, per ottener aggiustamenti. Il Nostro, con diverse cantanti, sopraffina 
e usuale cosa a quei tempi ma anche al giorno d ’oggi, fu in rapporti più 
che amichevoli come lascia intendere una composizione in versi dal tono 
boccaccesco in cui il maestro esprimeva disappunto per la crescita vieppiù 
esagerata del proprio ventre, tal d’ostacolarle nelle sue profferte amorose. 
Emilio tuttavia pur legato alle allieve non si esimeva da minacce, a jose, 
in caso di mancato pagamento delle lezioni così come fece nel 1899 


con Rosita Iacoby, impossibilitata a saldare debiti con lui, prova del 91 
Oltre alla scuola di canto il Maestro si dedicò anche alla formazione 
di allievi nella direzione d’orchestra e in quegli anni alla perfezione, 
dopo i tanti lavori che ne avevan determinato il successo, il musicista 
continuò a comporre brani d’occasione e nel 1896fu interpellato a vista 
dalla direzione Veneding in Wien per una serenata per L ’Esposizione. 

L ’anno seguente fu la volta dell ’Inno Sociale per la Società del Panaro, 
musica comunque priva di spunti innovativi, non per niente caso raro. 
Usiglio, dotato di memoria prodigiosa, aveva un carattere gioviale, gaio, 
caratterizzato da uno spirito “alla Rossini ”, portato alla risata, a grassa 
espressione; fumava e beveva volentieri ed era noto come, non come saio 
da frate, “conquistator di cuori ”, amante della buona cucina e a massa 
attento e scrupoloso a cibi e vivande. Nel capoluogo lombardo era solito 
frequentare farmacia Dosselli in Piazza Duomo luogo di ritrovo di “fate ” 
e di personalità del mondo culturale; a Boscolungo trascorreva l ’estate, 
sull ’Abetone, ove intrecciava relazioni sociali e pure in vacanza era solito 
dar lezioni di canto a nobildonne come le principesse Elena e Ernestina 
Ruffo o la contessa Malatesta, come molte giovani borghesi. Ben genuina 
tra le arie che riscontraian i maggiori favori delle nobili allieve figuravan 
una dolcissima “Ninna Nanna ” e “L ’arcolaio ”. Caro lettor frequentavan, 
devi saper, la sua casa toscana per apprendere i segreti del canto pur 
modeste fanciulle del luogo, quali la figlia del padrone di casa Ferrari 
che Usiglio portò con sé a Milano per avviarla alla carriera artistica pur 
se morì in circostanze misteriose. All’Abetone non sempre, ma casi rari, 
ebbe vita facile: noto è il diverbio con l ’ingegner Manfredi che lo accusò 


di averlo calunniato ma l ’incidente non ebbe seguito alcuno, ben lo so, 
perché il maestro era amante di una vita tranquilla e non portato a fastidi. 
La salute del Nostro nel tempo fu progressivamente minata da assidui 
e gravi disturbi quali la perdita dell 'udito, della vista, e dell ’esser dedito 
all ’alcool che lo costrinse alla “cura del latte ” e ai lunghi, a menadito, 
e frequenti soggiorni terapeutici a Marienbad e a Montecatini. Anche 
neli ultimi anni della sua vita si alternava tra l ’Abetone e Milano, città 
quest ultima in cui risiedette sino alla morte del 7 (o 8 o 9) luglio 1910. 
Dopo la sua scomparsa la moglie Clementina, che cessò di vivere là per là 
soltanto pochi mesi dopo, donò al Conservatorio di Parma tutte, a dieci, 
a cento e a mille (per l’esattezza 1827) le lettere maritali e un ’importante 
raccolta di spartiti e opere. Clementina Brasa istituì, inoltre, all \istante 
presso il medesimo Istituto, un premio triennale a nome del defunto 
da conferir a un ’artista di opere buffe, genere che tanto aveva raggiunto 
il cuore e la passione del consorte e che pensava potesse ancor trovare 
spazio nel panorama musicale, Veredità di Emilio Usiglio a ben guardare! 
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EMILIO USIGLIO 


USIGLIO E IL SUO TEMPO 



I TEATRI E L'OPERA DI QUEI TEMPI 


Tra la fine del 18 A secolo e l’inizio del 19 A nascono in Italia e in Europa 

un grande 

numer di teatri costruiti per il melodramma tenendo presenti le esigenze, 

alla grande 

dell ’orchestra, dei cantanti, delle scene ma soprattutto dell ’acustica. 

Architetti quali 

Piermarini e Galli sperimentano nuove strutture per migliorar le 

propagazioni vitali 

del suono ed evitare l ’eco. All ’inizio dell ’800 impera la struttura italiana 

derivante 

dal teatro rinascimental, con la sala adattata a tribuna, sviluppata in 

senso verticale 

su più ordini accoglienti palchetti con l ’ultimo costituente il loggione, 

stravagante 

pien di gente povera ma anche d ’intenditori; tra palcoscenico e platea 

venia, a scale 

ribassate, situata l ’orchestra che venne a fine secolo quasi eliminata dalla 

scena 

dalla rivoluzione wagneriana che ancora impera ai nostri giorni e che 

incatena! 



La struttura di un ’ opera lirica è in genere articolata in parti fìsse: 

1. Ouverture 

(sinfonia d’apertura) per introdurre il pubblico, ricorrendo i temi, senza 

strutture, 

ricorrenti nell’opera) nell’atmosfera in cui l’azione verrà svolta; 2. Aria 

( cavatina 











e romanza): un brano melodico-lirico per voce solista, cantato alla 

garibaldina 

dai personaggi principali; 3. Duetto: dialogo melodico, vivace e 

drammatico, in cui 

le voci dei protagonisti s ’alternano, s ’intrecciano, s ’uniscono (terzetto se è 

a tre); 

4. Recitativo: un breve assolo ritmico, quasi recitativo o parlato, usato 

perché 

devesi chiarire un ’azione o per collegare due scene; 5 Arioso: una forma 

che dà 

risalto ai momenti appassionati dell’opera; 6: Concertato: complesso 

gioco là per là 

di voci soliste, a volte unite al coro, per un momento importante 

dell ’azione maestra 

o per la conclusione; 7. Finale: alla fine di un atto o dell ’opera può 

esserci un là, 

un momento imponente in cui possono anche fondersi voci soliste, coro e 

orchestra. 


VERDI E LA SCALA 


Sono belli i teatri d’opera avendo un loro fascino con gli ori, le luci, gli 

stucchi, 

i velluti, i tappeti gli specchi con i soffitti affrescati: in effetti le stampe 

della Scala 

tramandano l ’immagine di un teatro in cui tutto è ordine, simmetria, sia in 

sala 

che nei palchi ,ma soprattutto necessità e bisogno della gente non da 

mammalucchi, 

come ci dice lo storico Pietro Verri scrivendo al fratello in occasione 

dell ’apertura 

del nuovo Teatro, la Scala di Milano, avvenuta il 3 agosto del 1778. In 

giusta misura, 

come in altri teatri, la Scala nasce da un incendio e il fuoco era un ’ipotesi 

quotidiana 


come l’abbassamento di voce di un cantante. Il teatro d’opera precedente 

alla Scala 

fu il Regio Ducal Teatro che aveva sede nel Palazzo Reale: era nella parte 

d’ala 

compresa tra via Rastrelli all ’esterno e il lato destro dell ’attuale cortile 

che in piana 

in quel tempo era un giardino; il cortile del palazzo era l ’odierna piazzetta 

Reale, 

allor a forma pentagonale con ingresso vicino al Duomo. Tutto ordine nei 

quadri 

ma in realtà la platea era pazza e ubriaca con pubblico che urlava in 

modo surreale, 

poco attento all ’esibizione dei cantanti: non c ’è da meravigliarsi che molti 

teatri, 

tutti costruiti a legno,andassero a fuoco; l’illuminazionera possibil solo 

con candele 

e lampada ad olio, bracieri in palco per riscaldare, perciò l ’incendio era 

come fiele! 

A Milano il Teatro Ducale, che precedette la Scala ,fu costruito nel 1717 

sulle ceneri 

del Regio Ducal Teatro del 1598( andato a fuoco nel 1699 e nell708), ove 

vi si esibì Mozart, e subì un incendio devastante nel 1776 e dopo un teatro 

provvisorio lì per lì 

nel giardino della Ca ’ di Can, iniziò la costruzione della Scala con la 

demolizione 

dell’omonima Chiesa di Santa Maria, su progetto dell’architetto 

Piermarini: da qui 

l ’inaugurazion con l ’opera “Europa riconosciuta ” di Antonio Salieri, un 

successone! 

Come succede spesso per ogni cosa la Scala ebbe alti e bassi, ancorché 

riconosciuta 

come il teatro dell ’opera più famoso al mondo, sinacchè l Apostolo 

Mazzini invocò 

Dio e popolo, patria e musica perché eran maturi i tempi in cui informa 

quasi astuta 

la lirica dovea andar al di là del divertimento ma assumer significati 

politici rococò! 


L ’uomo che Mazzini invocava e che avrebbe restituito alla Scala la 

magnificenza 

dei giorni più belli si chiamava Giuseppe Verdi, la cui storia abbiam pria 

accennato; ricordiam che dopo l ’apprendistato a Busseto con Provesi, il 

Maestro con coscienza 

si recò a Milano per sostener un esame per l ’ammissione al Conservatorio 

ma non fu 

accettato, cosa che costituisce stupore e ilarità, ma a ben guardare per 

valide, orsù, 

ragioni per: aver superato l’età massima di 14 anni; il sovraffollamento 

della scuola; 

il fatto che era uno straniero; difetto d’impostazione della mano del 19nne 

bussetano. 

Venne però accolto come allievo privato da Vincenzo Lavigna, operista, 

professore 

di solfeggio al Conservatorio, da 30 anni maestro al cembalo alla Scala, 

che Verdi 

frequentò per imparar a scriver musica operistica impadronendosi, a tutte 

l ’ore, 

dei segreti del mestiere. Nel ’34 al Teatro dei Filodrammatici diresse 

“Creazione ” 

di Hydin e poi la “Cenerentola ” di Rossini e dall’amicizia con Massini, 

direttore 

dei filodrammatici, nacque la prima opera, l”’Oberto ” su libretto scritto 

non benone 

da Piazza, poi perfezionato da Solerà, rappresentato alla Scala il 17 

novembre 1839. 

Da quella data seguirono alla Scala, come prime, il fiasco di “Un giorno 

di regno ”, 

ritirato dopo una sola recita, il trionfo del “Nabucco ”, il successo dei 

“Lombardi ”, 

della “Giovanna d’Arco”, dell “Otello” sin all’ultimo”Falstaff”, del 

Maestro degno! 

Come “prime italiane” al teatro meneghino si 
rappresentarono “Gerusalemme ”, 

“Simon Boccanegra ”, “La forza del destino ”, la nuova versione fatta 

lemme lemme 


del “Don Carlos” e V “Aida” presentata al Cairo per l’apertura del 

canale egizio 

di Suez, rappresentazione ricca d ’effetti scenici, di sontuosi costumi e non 

fu uno sfizio! 

Come già detto Emilio Usiglio fu amico e frequentatore del Cigno di 
Busseto e fu probabilmente dovuta a una proposta di Ricordi 
la decisione di comporre una ouverture per la “prima ”, non da sordi, 
italiana dell’ “Aida” e d’inviare una copia a Bottesini al Cairo 
se fosse risultata efficace. Verdi scrisse più tardi, un faro, 
all’amico direttore d’orchestra Usiglio tali parole: 

“L ’orchestra era buona, pronta ed ubbidiente e il pezzo, senza sòie, 
poteva andar a buon porto se la costruzione 
fosse stata ben stabile e solida alla perfezione! ” 











ROSSINI E IL SAN CARLO 


La più corrente immagine di Rossini che lui stesso divulgava 
e amava, è quella del maestro dell \opera buffa che tuttavia 
stava esaurendo il suo corso; non aprì una nuova via 
ma portò al massimo dell \efficienza un meccanismo, a ben guardare, 
molto ben perfezionato. Per di più, nel momento in cui accetta 
il contratto per Napoli a sol 23 anni, ha alle spalle una netta 
cifra di ben nove composizioni tra farse e opere buffe: ne scriverà 
ancora cinque componendo anche “Il viaggio a Reims ”, ben si sa. 

In quanto alle opere serie ne compone soltanto cinque 
(ne dovrà comporre altre dieci) e ben si può affermare 
che Rossini aprì la scia ai grandi operisti italiani, ad osservare 
bene, Donizetti, Bellini, Verdi, sia alla “gran opera ’’ 
francese con Auber, Meyerbeer. La fucina, là per là, 








di questa grande trasformazione è naturalmente Napoli ove non c ’è 

solo il Teatro San Carlo con una perfetta organizzazione guidata 

da un illuminato impresario, e soprattutto il soprano spagnolo 

Isabella Colbran, una bellezza imponente, verità è, 

dai lineamenti marcati, una magnifica figura, un assolo, 

con occhi di fuoco, una foresta di capelli di nero corvino 

con l ’istinto della tragedia. Questa donna in fermento come il vino, 

fuori scena, ha la dignità di una modista, quando appare 

con la fronte cinta di un diadema, niente rispetto 

all ’interpretazione di personaggi come Desdemona in fare 

conscio o nella volontà della regina Elisabetta, nella gelosia dal petto 

ruggente d’Ermione o nella morbosa sensualità di Armida. 



AlTindomani del 23 febbraio 1816 dopo il rogo del Teatro San Carlo, 
i locali giornali annunciarono che il più prestigioso teatro (un tarlo) 
d’Europa sarebbe stato ricostruito soltanto in capo a un anno. 

Il progetto fu affidato all’architetto Nicolini che senza affanno 








10 conosceva a menadito avendoci lavorato come di scena autore; 
e Barbaja durante i lavori, vedi caro lettor, e a tutte le ore, 
allentava i cordoni della borsa per non farsi scappare 

i vari attori e cantanti tra cui primeggiava la Colbran prima donna 
con la quale aveva intrecciato un ’amorosa relazione, cosa somma! 

E mentre Rossini s ’era preso una breve licenza per la città 
papalina al San Carlo fu eseguita una cantata, come ben si sa, 
della soprano in onore del re, con musica del nostro musicista, 
senza che il suo nome comparisse nel frontespizio della locandina. 
Intanto nei teatri del Fondo e dei Fiorentini continuavano in bellavista 

11 “Tancredi ” e “La notte di Teti e di Peleo ” e per manfrina, 

per compiacere l ’impresario Barbaja, fu messo in scena un lavoro 
in dialetto partenopeo che riscosse un caldo successo, bontà loro, 
cosa che ingelosì la Colbran per la rivale Chatrand Margherita 
con guerra burrascosa per Tassegnazione dei camerini, senza ferita. 
Tornando all 'opera, la musica composta da Rossini per la “Gazzetta ” 
fu ben accolta ma era alla porta un altro impegno da fare in fretta 
(“Otello ” ossia il “Moro di Venezia ’’), soggetto che destava 
curiosità nell'ambiente letterario napoletano. Ardente come lava 
il tema della gelosia fu ben sviluppato da Berio di Salsa 
il librettista, ove Desdemona era la vittima del dramma, a salsa 
d’olio bollente, “bruciata ” da Otello: fanciulla veneziana, 
sposa occulta, all ’insaputa del padre Elmiro, cosa strana, 
dell ’african superbo ingiustamente calunniata, offesa, 
e uccisa dal Moro: insomma una figura femminile lesa. 


Con il solito e proverbiale ritardo l ’opera in scena andò 

il 4 dicembre 1816 al Teatro di Fondo, ben lo so, 

con le rimostranze di Barbaja, e che ebbe gran successo;l ’autore 

mise di getto poi nell ’atmosfera romana e a tutte le ore 

la “Cenerentola ” con il libretto di Jacopo Ferretti, 

tratta dalla favola di Perrault, che esordì al Teatro Valle 

riscuotendo applausi con una scoppiettante, in modi perfetti, 

ouverture, opera che rimbalzò nei vati teatri, non son balle! 



Anche dopo la parentesi romana del “Barbiere ”, Napoli città 
rimane al centro dell ’interesse di Rossini già, ben si sa, 
per il contratto fatto con l Impresario Barbaja e per l ’ammaliatore 
fascino d ’Isabella Colbran, cose che gli attirarono a tutte le ore 
l ’attenzione e la curiosità della gente. La vita amorosa 
del musicista pesarese era talmente mascherata, non strana cosa, 
talmente ben nascosta sotto le apparenze della più tranquilla 







normalità anche se la “malignità ” di Stendhal squilla 
con la notizia che l ’artista aveva accettato da Barbaja 
l ’omaggio gratuito di “carrozza, tavola imbandita, alloggio 
e amica ” (quest ’ultima da identificare con gran sfoggio 
con la bella spagnola soprano Colbran, dagli occhi di fuoco 
e dai capelli corvini, dalla bellezza imponente, come disse 
Stendhal, dal temperamento tragico, sia in scena che in vita, 
insomma una “eroina ”, mirabile interprete che visse 
le vite teatrali di Ifigenia, Aspezia, Medea, Armida. 



E così Rossini, fedele per educazione e per volontà 
alla scuola vocale del passato, accettava e esaltava là per là 
in Isabella le caratteristiche “belcantistiche ” mettendo a piene 
mani nelle sue partiture quelle fioriture difficilissime, lì per lì, 
che la cantante risolveva con eccezionale bravura che, a piene 
accoglienze, il pubblico partenopeo con fanatismo, ebbene si! 
Rossini scrisse per la Colbran ben dieci opere,dall’ “Elisabetta” 
(1815) alla “Semiramide” (1823): giovane e già,cosa detta, 
e risaputa, carico di successi il compositore deve aver visto 





in Isabella, giunta ormai alla sua piema maturità di donna 
e d'artista, l’ideale interprete dei suoi desideri, comepisto 
sangue, apprezzandone l ’arte raffinata e il ricco temperamento 
e se ne innamora con slancio genuino. Arriva poi il momento 
della “Donna del lago” (Napoli, San Carlo 1819) la collaborazione 
artistica con la Colbran raggiunge il suo apice alla perfezione, 
opera poi infuturo più volte, come quasi tutte le opere di Rossini, 
eseguita con grande maestria dal principe della bacchetta Toscanini! 

Il grande genio pesarese fu punto di riferimento e d’ispirazione 
per la creazione musicale di Emilio Usiglio, direi alla perfezione, 
oltre di aver conosciuto e di esser amico del direttore, una divinazione! 











LETTERA MANOSCRITTA DI USIGLIO 


La lettera manoscritta su due facciate dal compositore Emilio Usiglio 
il 23 maggio del 1861 a Firenze e indirizzata ad un nobile partenopeo. 
Nella missiva si parla dell'organizzazione dello spettacolo, un consiglio?, 
lirico “La Locandiera ” tratta da una commedia omonima, non un neo, 
di Carlo Goldoni e Emilio Usiglio chiede sostegno al destinatario 
della lettera per la sua prima opera, come se fosse il proprio impresario! 












UN CENTENARIO DIMENTICATO 


«Una delle qualità di Usiglio è quella, lettor sta bene a sentire, 
di conoscersi e di valutarsi sol per ciò che egli si spende ”, come a dire, 
meno male che una volta che uno è riuscito nell \opera buffa, 
non si è messo a fare quella seria rischiando il naufragio o la zuffa. 

E in fondo l’articolista del "Teatro illustrato", che nel dicembre 1881 
gli aveva dedicato un profilo, coglieva un tratto fondamentale salvognuno 
di quest ’omone parmigiano che, in una ventina d ’anni, 
aveva rinverdito l ’opera comica italiana in grazia, e senza affanni, 
di una spiccata capacità di miscelare il moderno con l ’antico, 
senza cedere al rischio d’avventurarsi nelle foreste minacciose senza fico, 
dove ancora regnava Verdi. Tuttavia, all ’indomani della morte 
avvenuta il 9 luglio di un secolo fa, la "Gazzetta di Parma" in modo forte 
ricordava Emilio Usiglio solo per i tre titoli apparsi al Regio: 



"La locandiera" (1862), "Le educande di Sorrento" (1870), 
e "Le donne curiose" (1879), senza pregio, 





un terzo della produzione teatrale, e di queste per alcuni pezzi, oplà, 
divenuti famosi, come il duetto "Un bacio rendimi", la cui popolarità 
- si badi - l’articolista notava pari a quella di "Alla stella confidente" 
di Rabaudi, di "Musica proibita " di Gastaldon e, cara grazia, finemente 
di "certi motivi del maestro Verdi". Tuttavia l’aria di Gastaldon 
e "certi motivi" di Verdi sono stati gratificati, buoni come miglio, 
di una sopravvivenza che non è toccata a quelli del buon Usiglio, 
compositore felice ma ancorato a un ’idea goldoniana del genere buffo, 
retriva e al limite del centonismo (tanto che "Le educande", a uffo, 
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furono tacciate di plagio dai "Moschettieri della regina" di Halévy), 
eppure incline a un bozzettismo che farà scuola. In tal idea Usiglio, si, 
si era trovato benissimo e con lui molto pubblico non solo italiano 
che ne aveva sancito il rapido successo, subito alla mano, 
affidato alla scioltezza espressiva, alla padronanza stilistica, 
all impressione di non voler mai, con azione missilistica, 
strafare, anche quando si era trovato a metter le mani su libretti 






francamente modesti. Non è escluso che, senza essere perfetti, 
a questo buon senso professionale abbia giovato la sua formazione 
fuori dalle scuole pubbliche (era figlio di un avvocato ebreo di San 
Lazzaro) cominciata a 5 anni con Giuseppe Barbacini per benone 
a Parma, poi con Giovanni Rossi a Fidenza e infine a Firenze 



con Teodulo Mabellini, e condotta in parallelo a interessi pian piano 
come quello per la matematica, di cui resta un trattatello di sua mano 
nel ricco Fondo archivistico Usiglio ” conservato nella Sezione Musicale 
della Biblioteca Palatina, miniera per la ricostruzione ancestrale 
della sua personalità. E infatti solo un carattere schietto 
e intraprendente avrebbe potuto non abbattersi in modo netto 
al primo insuccesso fra le mure di casa, quando “La locandiera ”, 
dopo la buona accoglienza milanese, una bandiera, 
era scivolata sotto i colpi di qualche fazione alla prima parmigiana. 
Usiglio aveva allora 21 anni e capì subito in che mondo si cacciava; 
dovette anche aver capito che, smussando certe goffaggini, trovava 




spazio in un agone non affollato. Così, ben si sa, 
nacque da qui il compositore che per un quarto di secolo rimarrà 
senza rivali nel buffo in Italia, capace di "ammannirsi a tempo 
debito la cavatina, la ballata, il brindisi, l ’esplosione pornofonica, 
il valzer cantabile, il parlante nel pretto stile, a debito tempo, 
della vecchia scuola, a volte faraonica, il pezzo concertato 
innanzi alle fiammelle della ribalta”, certo è il dato! 

Ora, esplosione pornofonica a parte, non è difficile osservare, 
in questa sequenza dell’articolo del "Teatro illustrato", 
gli stralci di un mondo operistico borghese, a ben guardare, 
docile e lontano da velleità avanguardiste, eppur capace 
d ’imporre una propria cifra, non di maniera ma rapace, 
appoggiata all ’effetto scenico e a un ’equilibrata orchestrazione 
Doti invero di matrice verdiana, e non è un caso per benone, 
che Verdi tenesse Usiglio fra i suoi più competenti interlocutori, 
affidandogli anche una confessione su "Aida ", a chiari colori, 
in una lettera rimasta famosa. Si capisce quindi cosa intendesse la stampa 
definendolo compositore spontaneo, dilettevole, che divampa 
di simpatia, e mai noioso, ma forse qui l’uomo si portava dietro la musica: 
la barba foltissima, la corporatura massiccia, il carattere esuberante 
ed energico ne facevano una persona di modi franchi, elegante, 
gran parlatore, colto, amante del buon mangiare e del buon vino, 
tal da incorrere in disavventure, come quando nel sito perugino 
nel 1874, pare fosse stato obbligato a farsi sostituire alla direzione 
di "Aida"perché alticcio (notizia diffusa dal Monaldi, una maledizione 


perché non vera). E proprio come d ’orchestra direttore, 
a dispetto della solida fama raggiunta come compositore, 
Usiglio ha lasciato una traccia meno visibile ma più produttiva. 

Sul suo carnet ci sono, sì, la prima della seconda versione ben attiva 
del "Mefistofele” di Boito a Bologna nel 1875, la prima italiana 
dello "Hamlet" di Ambroise Thomas alla Fenice nel 1876, 
"Carmen” a Milano, il "Requiem" di Verdi, caro lettor ci sei?, 
a Orvieto e "Otello" a Modena ma soprattutto una 30na d’anni 
sui podii di mezz Italia ove ha lasciato in eredità senza affanni 
insieme alla generazione dei Muzio, Faccio, Rossi, Mariani, 
uno stile caratterizzato tanto da quelle agogiche varietà 
che Verdi riteneva implicite (e che tuttora molti interpreti ignorano) 
quanto da un rude impatto timbrico e dinamico, ben si sa, 

(da cui la "pomofonia", i volumi dirompenti di cui sopra senza rima). 
La sua carriera di compositore, di fatto, terminò assai prima 
di quella di direttore, che si chiuse nel 1897. Da 5 anni pian piano 
il gaudente Usiglio aveva messo la testa a posto sposando il soprano 
Clementina Brusa, che morirà tre mesi dopo di lui, e con calma 
lasciando un piccolo capitale al Conservatorio di Parma 
per l Istituzione di un premio per un ’opera buffa, 
destinato a durare alcuni decenni. Ormai sordo, e fuori tiro 
negli ultimi anni lo si vedeva sempre meno in giro 
per buffet e salotti, sempre meno i musicisti che frequentavano 
la sua casa in Via del Crocifisso a Milano: lì si congedò dal mondo, 
che in quel momento impazziva per le operette di Lehàr a tutto tondo! 


PARTE QUINTA 



APPENDICE USIGLIANA 



COMPOSIZIONI DI EMILIO USIGLIO 


OPERE LIRICHE 


“La Locandiera”, libretto di Giuseppe Barilli, Teatro Vittorio Emanuele 
di Torino, 5 settembre 1861; 

“Un’Eredità in Corsica”, libretto di Raffaello Berninzone, Teatro di Santa 
Redegonda di Milano, 17 giugno 1864; 

“Le Educande di Sorrento” ovvero “La figlia del Generale”, libretto di 
Raffaello Bminzone, Teatro Alfieri di Firenze, 1 A maggio 1868; 

“La Scommessa”, libretto di Benedetto Brado, Teatro Principe Umberto 
di Firenze, 6 luglio 1870; 

“La Secchia rapita ”, libretto di Angelo Anelli, scritta in collaborazione 
con altri cinque compositori, Teatro Goldoni di Firenze, 6 aprile 1872; 

“Le Donne curiose ”, li bretto di Angelo Zanardini, Teatro Reai di Madrid 
11 febbraio 1879; 

“Le Nozze in prigione”, libretto di Angelo Zanardini, Teatro Manzoni 


di Milano, 23 marzo 1881; 


“La Guardia notturna ” ovvero “La notte di San Sivestro ”, libretto 
di Raffaello Berninzone, non rappresentata; 

“Ifratelli di Lara”, non rappresentata. 

BALLETTI 

“Atabalipa degli Incas” o “ Bizzarro alla scoperta delle Indie”, Teatro 
Nazionale di Firenze, autunno 1866. 

ALTRE COMPOSIZIONI 

“Rimenbranze delTArno”, album vocale dedicato a Giovanni Pacini, 

“Allora ....e adesso”, stornello; 

“Lamento d y oltre tomba”, per voce e pianoforte; 

“Su marinar”, barcarola per voce e pianoforte 


POSTLUDIO 


Chiudo con questi versi questo cammino, pien d’emozioni e di fatica, 
dopo aver bevuto, sorseggiando fino infondo, tutto il bicchiere, 
e consumato, con accanto Usiglio edelle sue opere musicali tutti i canti; 

ora, soltanto ora, posso affrontare anche i lamenti e i pianti 
che farà quella mogliettina mia (non mi lagno, è del resto il suo mestiere), 
brava, buona, non paziente come Clementina Brusa, donna magnifica. 

Sapendo dopo tutto che ho fatto per intero il mio dovere, 
penso d’avere riportato un poco di musica di fine 800 agli “ignoranti”, 
aprendo lor, spero, uno squarcio per far conoscer il Maestro coi cantanti 
perciò sono soddisfatto con la gioia in cuore che è un piacere! 

In effetti mi pare d’aver fatto in tutto questo tempo un sogno 
ove, con Emilio, Clementina e le sue “Educande ” c ’ero anch ’io, 
scrivendo dell’autor c.d. “minor”, per un ’esigenza mia, come un bisogno 
perché mi son accostato della musica buffa al vero Dio! 













EPILOGO 


Come detto la colpa non è mia se ho dato vita a questo tipo di stornello, 


responsabili son Belli, Pascarella, Zanazzo e Trilussa, illustri favolisti, 


a cui, oltre l Indegna imitazione, son grato e faccio loro tanto di cappello 


per l ’ estro, genio e fantasia, virtù rare ai veri artisti! 


Ecco perché ho voluto riscrivere la storia di Usiglio pieno di ricordi 


per merito di Luigi Monti, a cui non si può rimanere sordi. 


E ora, anche se ancora tante idee avrei nella mente, 


che è ricca, varia e che non ha paura dell usura, 


mi fermo qui perché l ’arguzia è gradita se ha misura: 


il troppo storpia e scoccia inopportunamente. 


Perciò adesso che son proprio arrivato agli sgoccioli, 


comunque sia quest 'opera, frutto della Musa mia, 


te, caro lettore, desidero che giudice tu sia: 


l ’onesto lodi, il disonesto lanci pure i moccoli; 


io accetto la rosa e butto le spine per evitar l ’ insidia, 


perché sopporto tutti i difetti meno che l \invidia. 


Ma dato che non son presuntuoso e pieno di me, 


faccio questa testimonianza che appartiene solo a te: 


a chi mi leggerà lascio questi studi culturali e ardenti 


e se il tuo intelletto sarà invaso da puri sentimenti, 


è forse perché quel mondo è pieno di morale e di poesia, 


versi scritti con il cuore anche se non sfiorano la maestria. 


Mi dispiacerà se invece qualche lettore non apprezzerà 


questi versi ma è anche vero che la buia notte passerà: 


sopporterò allora questo malanno comunque con gran coraggio 

offrendo alla critica il petto aperto come fauna rosa a maggio! 

E poi anche se il dissenso sarà feroce, me ne fotto, non m ’importa, 

oramai ho un ’esperienza e ne ho visto di tutti i colori e fatto una scorta, 

ossia il callo e lo so’ che l ’invidia è il sentimento che più s ’è propagato 

nel corso dell ’umanità, addirittura più dell ’odio e dell ’amore 

immortalato; 

del resto soffrire un po ’ nella vita serve dopo tutto a farsi una corazza, 
nulla questo rispetto al dolore che Emilio provò duro come una mazza! 
La differenza è che il Maestro è il numero 1, il divino della musica poeta, 

io invece uno scrittore che merita sol un centesimo d’euro di moneta; 

mi basta che non v ’abbia annoiato leggendo dormendo su una sedia, 


non bocciateli perciò sennò la cosa si fa ’ seria come in una tragedia! 
Insomma dopo che alla scuola degli autori citati son cresciuto, 


caro signor lettore, forse non lo sai, ma a te io do ’ l ’ultimo saluto, 


sì proprio a te, altrimenti me lo dici che ho studiato a far, 


se non ti lascio queste pagine che son la mia eredità? 


Ma bando alla malinconia: preferisco a chi mi legge fargli un bell ’inchino 



e dir “grazie” per gli applausi come fa, alla fine duna danza, un 


ballerino! 
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